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1972.11 - Rock & Folk N° 70 : Critique «Close To The Edge» 


YES 

CLOSE TO THE EDGE. 

Close To The Edge (The 
Solid Time Of Change, 
Total Mass Retain, I Get 
Up I Get Down, Seasons 
Of Man). And You And I 
(Cord Of Life, Eclipse, The 
Preacher The Teacher). 
Siberian Khatru. 
ATLANTIC 50.012 (B) 

(dist. WEA) 


II aura doncfallu cinq essais 
avant que Yes ne parvienne 
a s’exprimer de fagon 
coherente et satisfaisante. 
«Fragile», le precedent 
disque de Yes, s’il contenait 
beaucoup d’excellentes 
choses, n’en pechait 
pas moins par quelques 
longueurs et quelques 
touches pretentieuses qui 
faisaient que ce n’etait pas 
un grand disque. Celui-ci en 
est un, une pure merveille, 
pleine de beaute et de vie. 
Et lorsque Ton connait les 
difficultes auxquelles sont 
confrontes les groupes qui 
on choisi la meme voie 
que Yes, on sait que la 
vie n’habite que rarement 
leur musique. C’est qu’elle 
est extraordinairement 
complexe, dans ses 
harmonies, dans ses 
sonorites, dans sa 
conception et necessite pour 
interpretes de veritables 
virtuoses. En Angleterre, 


ceux-ci ne manquent 
pas mais il arrive bien 
souvent que leur technique 
leur fasse oublier que la 
musique, quelle qu’elle soit, 
doit avant tout etre bourree 
de vie, doit etre autre chose 
qu’une forme belle mais 
creuse. 

Yes est un groupe 
formidablement vivace et 
doit avec ce disque etre 
considere comme le chef 
de file de la tendance 
neo-classique, bien que 
ce soit lui qui se soucie le 



moins de retrouver des 
harmonies ou des sons des 
temps passes. Et puis, les 
musiciens de Yes forment 
un veritable groupe, qui sait 
parfaitement jouer comme 
tel, tout le monde ensemble, 
et non pas les uns apres les 
autres (ce que Ton voit trop 
souvent). La suite «Close 
To The Edge» occupe toute 
la premiere face, musique 
generalement syncopee par 
les terribles coups de basse 
de Chris Squire tandis que 
la guitare de Howe dessine 
une melodie sur laquelle 
s’appuient les vocaux 
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d’Anderson. L’intermede 
(«l Get Up I Get Down») 
est chante sur un superbe 
fond d’orgue d’eglise et 
debouche sur un tres rapide 
«Seasons Of Man» ou la 
rythmique fait des choses 
dementielles. «And You 
And l» est le morceau de 
bravoure de Howe qui 
joue de plusieurs guitares 
seches ou electriques et 
prouve I’originalite de son 
talent. C’est une longue 
chanson, prise sur tempo 
relativement lent, qui 
beneficie d’une prise de son 
et d’un arrangement d’une 
classe incroyable. 

Ce qui revient au talent 
des musiciens de Yes, 
c’est surtout le fait qu’il se 
passe quelque chose a 
chaque minute de musique, 
que I’une enrichit I’autre et 
que I’ensemble n’est pas 
pretentieux, bancal, ou 
tout simplement ennuyeux. 
Tout cela sans de longues 
demonstrationsindividuelles 
et solitaires, sans poudre 
aux yeux. «Siberian Khatru» 
est un theme au depart 
vaguement zappien, tres 
rythme, et le groupe tout 
entier est praticulierement 
a I’aise dans cette musique 
pleine d’elans collectifs, de 
breaks, de changements 
harmoniques amenes avec 
gout, sans ostentation. Un 
tres grand disque de rock- 
musique. 

JACQUES CHABIRON. 





1973.12 - Best N° 65 : Reportage « “Melody Maker”- Referendum 1973» 



«Melody Maker», 
Referendum 1973. 

Groupesnationaux: Yes, premier. 
Groupes internationaux 
Yes, premier. Pianistes 
organistes : Rick Wakeman, 
premier. Guitaristes Steve 
Howe, troisieme. Bassiste 
Chris Squire, troisieme. 
Voici des resultats qui vont 
certainement surprendre 

pas mal de gens, mais qui 
n’etonneront guere les quelques 
rares partisans que Yes compte 
de ce cote-ci du Channel. Peut- 
etre est-ce du au fait que Yes 
refuse depuis trois ans de 
venir jouer en France. Alors, 
on I’ignore, tout bonnement, 
et par la meme on en arrive a 
ne plus comprendre pourquoi 
ce groupe possede une cote 
d’amour aussi pharamineuse, 
que ce soit en Angleterre ou aux 


Etats-Unis, ou ils font egalement 
figure de monstres sacres. Les 
frangais ont vraiment le chic 
pour passer a cote de ce qui 
est reellement important. Car 
Yes est plus qu’un champion 
des pools. Pour une fois, c’est 
une musique sophistiquee et 
progressive a souhait qui est 
reconnu officiellement. Rien 
a voir avec les chimpanzes 
nommes Osmonds ou Slade, 
rassurez-vous. Et, chose encore 
plus etrange, la musique de Yes 
echappe a toute etiquette, parce 
qu’elle est absolument unique 
en son genre. Voila qui merite 
indiscutablement que Ton y 
regarde de plus pres. 


C’etait au debut de 1969. Ce soir-la, un 
tout nouveau groupe se produisait pour la 
premiere fois a Londres au Marquee. Son 
nom etait pour le moins curieux puisqu’il 
se resumait a un «Yes», tout bete. Voila 
qui n’etait pas ordinaire. Ce soir-la, ce fut 
le declic pour les quelques journalistes 
anglais presents. Le tout petit quelque 
chose qui vous fait pressentir une carriere 
hors du commun. Quelques jours plus tard, 
Yes jouait au Speakeasy, sur le meme 
programme que Janis Joplin et les Cream. 
Le bon temps... Nouveau declic. Puis il 
sortit chez Atlantic un premier simple de 
toute beaute avec la premiere mouture de 
«Sweetness» et une longue adaptation 
de West Side Story. On ne sut finalement 
pas dire tres bien pourquoi c’etait si bon. 
Toujours le petit quelque chose. Peut-etre 
cette alliance curieuse d’energie et de 
raffinement, de beat et de lyrisme. 


II n’y avait plus, en tout cas, de doute : on 
tenait la un serieux espoir. Les journalistes 
anglais presirent aussitot un bel avenir, 
comme Tony Wilson, du respectable et 
respecte Melody Maker, qui n’hesitait pas, 
au dos de leur premier Lp, a promettre a 
Yes un succes egal a celui de Led Zeppelin 
qui venait d’assommer tout le monde avec 
son legendaire premier album. Y’a pas a 
dire : les collegues anglais ont du flair. Le 
sieur Wilson peut desormais s’affilier au 
syndicat des prophetes reconnus. Et Yes, 
album apres album, tournee apres tournee, 
s’est impose, prenant peu a peu des allures 
de super-groupe. A present, le sommet 
est atteint. Fabuleuse ascension qui laisse 
pantois, car elle s’est passee de publicity 
tapageuse, de tout cirque extramusical. 
Pour une fois (y aurait-il une justice ?), la 
classe s’est imposee sans se prostituer. On 
a peine a y croire. 

yes premiere formation 
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Huit musiciens 

L’une des causes de cette ascension presque 
sans probleme est sans doute la qualite 
constante des musiciens qui ont compose Yes. 
Trois changements dans le personnel n’y ont 
rien fait, au contraire, puisque Yes semble se 
renforcer toujours davantage d’instrumentistes 
de grand, de tres grand talent, ce qui fait qu’a 
I’heure actuelle Yes peut etre classe dans la 
categorie des super-groupes. Voila de quoi 
vous etonner, pas vrai ? Huit musiciens se sont 
done succedes au sein de Yes, chacun dote 
d’une veritable personnalite musicale, chacun 
apportant une contribution personnels a la 
musique dans son ensemble. II est bon, pour 
bien comprendre le groupe, de considerer un a 
un ces huit talents. 

Jon Anderson est le membre-fondateur de 
Yes, et, s’il faut a tout prix designer un leader, 
ce role pourrait lui convenir. Jon Anderson 
etait le chanteur d’un groupe nomme Syn, 
et e’est avec des autres membres de Syn, 
Christopher Squire et Pete Banks, qu’il crea 
Yes en 1968. Jon est le lead-singer, le parolier 
et le compositeur principal du groupe. Ce 
personnage fluet, nerveux, efface (rien d’une 
imposante pop star) possede une des voix 
les plus originales du rock : haut perchee, 
aigue, mais curieusement voilee, lyrique, 
delicate, mais egalement capable de toutes les 
intonations et de veritables prouesses vocales. 
Le domaine vocal interesse au plus haut point 
Anderson et, par consequent, Yes. Jon est a 
I’origine d’une tentative unique d’orchestration 
des voix en rock-music, sans conteste 
I’equivalent europeen de Crosby, Stills, Nash 
& Young. C’est lui qui congoit et repartit ce 
fabuleux travail des choeurs qui est un des 
atouts les plus originaux de Yes. Musique 
lyrique au sens premier du terme. C’est encore 
lui qui, sur «Fragile», reussit la performance 
d’enregistrer a lui seul le magnifique «We 
have heaven», entrelacement aerien de voix 
multiples (la sienne) qui donne I’impression d’un 
immense choeur spatial aux accents a la fois 
angeliques et electriques. Siderant. Outre cet 
important travail volcal, Jon compose nombre 
des morceaux du groupe, en ecrit les paroles 
(paroles melangeant un mysticisme limpide, 
tout baigne d’une religion post-catholique et 
une sorte de culte pour la nature, la clarte, 
espace de lumiere qui s’offre a une meditation 
d’echelle universelle), tenement en accord avec 
la musique. Sur scene, ce petit bonhomme 
se dechaTne a un tel point qu’il parvient a 
subjuguer la foule. Curieux magnetisme que 
celui qu’exerce ce Jon Anderson, rock-star 
timide. 

Christopher Squire, ex-Syn egalement, tient 
la basse et participe aux choeurs. Tout aussi 
romantique que son compere Anderson, 
il s’avere etre en plus un bassiste tout en 
energie. Remarquablement maTtre de son 
instrument, il est parvenu a le sortir de sa 
simple fonction rythmique, a I’emanciper, a 
assurer a lui seul les themes. La ligne de 
basse est souvent, dans la musique de Yes, un 
regal en elle-meme. L’instrument, puisamment 
amplifie, sort de la masse complexe, se met 
en relief, assurant une fonction melodique 
entiere, a la fois pulsation et solo, comme dans 
«Close to the edge» ou Squire bouleverse plus 
d’une fois les donnees conventionnelles de 
I’accompagnateur, comme dans «The fish» et 
son solo historique. Squire est, avec Anderson, 


le seul survivant de la premiere formation. 
Peter Banks (lead-guitar) venait egalement de 
Syn. On a beaucoup critique ce guitariste, le 
considerant comme un poids mort. Pareilles 
critiques me paraissent injustices. Si - comme 
moi - vous aviez vu Peter se defongant a 
Amougies sur le «Every little thing» des 
Beatles, puis, delicat, caresser son manche 
pour un merveilleux «l see you», puis se faire 
hendrixien, hacher I’air des hurlements de sa 
wah-wah («Survival»), vous n’auriez pu etre 
qu’emballe par ce vituose meconnu, brillant, 
inspire, celui qui anime le premier album du 
groupe. Peter a quitte Yes apres le second 
album pour aller former Flash. II fut remplace 
par Steve Howe. 

Tony Kaye fut I’organiste-pianiste-moogiste 
de Yes jusqu’a «Yes album» inclus (troisieme 
disque), e’est-a-dire de 1968 a 1971. Lui aussi 
fut vivement critique, surtout quand il fut vide, 
au retour d’une tournee americaine, au profit de 
Rick Wakeman. C’est pourtant lui qui imposa 
peu a peu sa presence, creant I’epaisseur du 
climat sonore de Yes. On ne peut qu’apprecier, 
sur «Yes album», ses parties d’orgue ou de 
moog («Perpetual change»). Musicien efficace 
avant tout, il sut ouvrir la voie a Wakeman et 
fut un indiscutable artisan de ce sound Yes si 
particulier. Tony Kaye est a present leader de 
Badger, groupe anglais dont on dit moult bien. 
Bill Bruford completait la formation premiere 
de Yes. Ce Bondinet a I’air vaguement 
gamin, a le voir comme ga, il ne parait guere 
impressionnant. Mais une fois derriere sa 
batterie, il semble transforme et donne libre 
cours a une folle exuberance, appuyee sur une 
surprenante technique. Assurement un des plus 
fins batteurs anglais. Rien d’etonnant en ce cas 
que Bob Fripp ait fait appel a lui, en 1972, pour 
completer le cinquieme King Crimson. Bruford 
a apporte a Yes sa trepidance, la complexity 
rythmique, une sorte de foisonnement percussif 
donnant a la musique une richesse sonore 
admirable. Qa bondit, ga crepite, ga fremit de 
partout. Un epanouissement rythmique tout a 
I’image du reste de la musique de Yes. Bruford 
a quitte Yes en 1972, apres la fabuleuse 
tournee americaine, et fut remplace par Alan 
White. 

Steve Howe est I’actuel lead-guitar de Yes. 
II est entre au sein du groupe en 1971, apres 
le depart de Peter Banks. Et, tout de suite, 
des «Yes album», il est apparu comme un 
des meilleurs guitaristes anglais. Dote d’une 
impressionnante technique (superieure a 
celle d’Alvin Lee), il s’avere etre en plus 
un instrumentiste extraordinairement 
original. Chez lui, rien n’est conventionel : 
I’accompagnement tient souvent avec ivresse 
les accords les plus insenses et les crescendos 
les plus effrenes (voir «South side of the 
sky» sur «Fragile»). De plus, Howe fait ce 
qu’il veut de la guitare acoustique, comme le 
demontrent «The clap» ou I’etonnant «Mood 
for a day», encore plus impressionnant en 
live qu’en studio. Et quand il part en solo, 
alors la les mots ne peuvent plus rien signifier, 
ils se traTnent, pitoyables, tres loin dans 
le sillage flamboyant de ce guitariste hors 
de pair («Your is no disgrace», «Starship 
trooper»). Et en plus, Howe compose : 
il est le co-responsable avec Anderson de 
la merveilleuse suite qu’est «Close to the 
edge». Et d’ou sort-il done, ce petit prodige ? 
Demanderez-vous. Eh bien, Howe, ami de 
longue date de Jon Anderson, officiait avant de 
se joindre a Yes au sein de Tomorrow, groupe 
de I’apres-psychedelisme anglais, assez connu 
a Londres, qui se situait a la fois dans la lignee 
Pink Floyd / Soft Machine et dans la tradition 
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du rock anglais (un peu comme le beau Kevin 
Ayers). Steve Howe, un nom a retenir, un grand 
nom meme. 

Rick Wakeman n’est pas non plus le premier 
venu. Ce jeune prodige des claviers operait 
au sein de Strawbs, dont nous vous parlions 
le mois dernier, et il s’etait deja fait remarquer 
par son talent peu commun. Lorsque Tony 
Kaye fut prie d’aller voir ailleurs s’il n’y etait 
pas deja, un arrangement avec A&M Records 
permit a Rick d’entrer au sein de Yes pour 
«Fragile», quatrieme disque du groupe, paru en 
1971/1972. Sa classe s’exprima tout de suite : 
jeu precis, limpide, technique emballante, sens 
inne du melodique. II se place dans la lignee 
de Keith Emerson et a en commun avec lui un 
feroce appetit de classique «revisite». Ainsi, 
dans «Fragile», il enregistre tout seul, avec ses 
nombreux claviers, une sorte de medley de la 
quatrieme symphonie de Brahms, ou il assure 
les diverses partitions originales. Plus tard, 
dans «Close to the edge», il atteint le sublime 
a I’orgue d’eglise. Son premier album solo, 
«The six wives of Henry Vlll», dont quelques 
extraits figurent sur «Yessongs», montre dans 
quelle voie baroque Wakeman s’engage, et 
avec quelle virtuosity ! Mais il possede, en plus 
des gouts d’Emerson, un sens du spatial, des 
melodies etales, des phrases qui ouvrent des 
horizons dans la musique. Peut-etre est-ce 
ce quelque chose de plus qui a fait que cette 
annee sa popularity a depasse celle du grand 
Keith. Et Wakeman est encore tres jeune, il ne 
fait que murir. Voila qui promet. 

Alan White est le dernier arrive au sein de Yes. 
Mais, de tous, c’est lui qui possede le plus riche 
passe musical. En effet, il fut le batteur de Joe 
Cocker, du Plastic Ono band, de Balls, d’Air 
Force, de George Harrison. Le Nicky Hopkins 
ou le Klaus Voorman de la batterie. Ces 
antecedents suffisent a exprimer toute la valeur 
de ce musicien chevronne qui, s’il n’a pas le 
talent flamboyant de Bruford son predecesseur, 
possede pour le moins autant d’efficacite. Une 
redoutable machine a swing que Ton a tout le 
loisir d’apprecier en public sur «Yessongs». On 
notera toutefois que sur «Perpetual change» on 
a prefere conserver un solo signe Bruford. En 
tout cas, peut-etre comprenez-vous a present 
pourquoi Yes est un super-groupe. Anderson, 
Squire, Howe, Wakeman, White, autant de 
fabuleux instrumentistes dont I’inspiration n’a 
d’egal que la virtuosite. Qa doit s’appeler le 
genie ce melange. Bref, les gens de Yes ne sont 
pas n’importe qui. Cela explique sans doute 
pourquoi leur musique n’est pas n’importe quoi. 

Une musique 

La musique de Yes est, je crois, unique en son 
genre. On a beau chercher, on ne lui trouve 
aucun equivalent. Cela ne rend que plus difficile 
le travail du petit critique qui, dans sa belle 
inconscience, s’etait propose pour vous causer 
en termes choisis du groupe de Jon Anderson. 
Finies les belles etiquettes ronflantes ! A I’eau 
les savants paralleles ! Enfin... 

II faut dire qu’il est difficile de trouver a I’heure 
actuelle une musique plus complexe, plus 
touffue que celle de Yes, du moins dans son 
etat le plus achieve, celui de «Close to the 
edge», celui de «Yessongs». Je crois que seul 
Yes est capable de jouer sa musique, de s’y 
retrouver au sein de ces morceaux herisses 
de difficultes techniques, bouscules par 
d’incessants changements de rythme ou de 
ton. Pour celui qui aborde pour la premiere fois 
I’univers de Yes, il se degage une incroyable 


impression de labyringhe, une sorte de 
stupefiant fouillis harmonise, tellement riche 
que Ton se sait plus a quoi faire attention. Et 
c’est une preuve du grand talent de Yes que de 
ne jamais sombrer dans le chaos, que de savoir 
conserver a la musique la plus sophistiquee sa 
limpidite, sa coherence et une fraTcheur quasi 
aerienne. La suite «Close to the edge», avec 
son debut febrile, ses partitions raffinees, ses 
choeurs complexes, est le meilleur exemple de 
cette reussite incontestable dans la difficulty 
Mais il ne faudrait pas croire que la musique 
de Yes se resume a une suite d’exploits 
techniques. Cela la conduirait a une aridite 
qu’elle n’a pas, bien au contraire. En fait, 
tout ce qui peut enthousiasmer un amateur 
de rock-music un peu subtile se trouve chez 
Yes. L’intelligenge du dosage fait la saveur 
de la musique. L’energie est sans doute un 
des atouts premiers de Yes. La sophistication 
de sa creation n’en fait pas quelque chose de 
trop ethere, de trop palot. Yes aime swinguer. 
A sa fagon, bien sur, sans jamais sombrer 
dans I’evidence ni faire appel aux rythmes 
ultra-rebattus du blues ou du rock n’roll. La 
musique remue sans faire de concessions, a 
I’exemple du grand «Your is no disgrace» ou 
de «Roundabout», a la rythmique si efficace. 
De plus, tout rock bien fait doit dechaTner 
I’enthousiasme et, pour cela, la musique doit 
receler quelques-uns de ces petits soli bien 
envoyes qui font se dresser les gens de leur 
fauteuil. Yes I’a tres bien compris et, comme il 
a dans ses rangs des instrumentistes hors de 
pair, cela donne des resultats epoustouflants : 
Howe, Wakeman, Squire ont chacun leur tour 
leur moment d’ivresse ; et Ton n’en peut plus 
d’entendre les notes de la guitare de Steve 
Howe se mettre a voltiger dans tous les sens, 
se courir apres, de plus en plus vite ; et Ton 
reste bouche bee devant Wakeman, impassible 
dans sa cape brillante, qui fait fondre ses 
claviers ; et s’il vous reste encore un peu de 
force, Chris Squire vous assommera tout a fait 
avec son solo de basse de «The fish». Mais... 
est-ce encore une basse ? Mais je vous arrete 
tout de suite. II n’y a en aucune fagon une 
exhibition gratuite dans ces soli epoustouflants. 
La encore Yes ne se facilite pas la tache. 
Tout reste partie integrange de I’architecture 
d’ensemble. Jamais de bavardages inutiles. Le 
tact tres anglais de Yes lui fait sentir la juste 


mesure qui s’impose dans les discours de ses 
brillantes individualites. 

Voila un aspect de la musique de Yes, la plus 
rock sans doute. Mais le groupe repond aussi a 
ce besois de beaute qu’eprouve le public rock. 
Et ce sont alors des grands moments d’errance 
irreelle qui aerent la musique de Yes. «And you 
and l» : une guitare acoustique se cristallise au 
loin tandis que dansent au-dessus d’elle les 
chimeres electriques du moog. «Roundabout» : 
grappes de notes claires, orgue qui s’evapore. 
«l get up, I get down» : envolee ecrasante et 
mystique d’un orgue qui rugit au fond d’une 
cathedrale d’azur. Et par-dessus tout cela, les 
voix vont et viennent feeriques, multipliant les 
harmonies des choeurs les plus aeriens. La 
musique de Yes est une fontaine de poesie 
sonore. Et c’est tellement beau que Ton a des 
scrupules a decortiquer tout cela, a faire des 
paralleles (avec ELP notamment, parallele 
qui s’impose et qui amene a se dire que Yes 
a exploite les trouvailles de Keith Emerson au 
point d’aller au-dela), a tenter d’expliquer des 
raisons d’un tel sublime. Yes ou la musique de 
I’indicible envoi. 

La reussite dans ce dernier domaine de la 
musique belle et raffinee passe souvent 
par des recettes empruntees a la musique 
classique. Curieusement, malgre la presence 
de Wakeman, Yes fait du beau sans references 
veritables au symphonisme, comme le 
font Pink Floyd, Genesis, King Crimson ou 
Wallenstein. Wakeman est davantage sorti 
du classicisme qu’Emerson, il faut le preciser, 
et n’oublions pas qu’il accompagna un temps 
David Bowie soi-meme. En fait, Yes est un 
groupe qui cherche, un de ces ensembles 
que Ton pourrait affubler de I’etiquette de 
«progressive rock» si justement Yes ne fuyait 
pas I’etiquetage. Faire du beau, bien sur, mais 
qui sonne neuf, voila, semble-t-il, la vocation de 
Yes. De ce fait, rien ne semble ordinaire dans 
cette musique : guitare folle, presque free dans 
son utilisation, mais romantique dans son fond ; 
multiplication des ressources electroniques 
du moog ; travail sonore sur la basse (Squire 
utilise une incroyable pedale a clavier); batterie 
electronique ; amplification des voix qui leur 
donne d’etranges resonances. Anticonformiste 
et esthete. 

Ce qui est curieux a noter, c’est que cette 
musique tout a fait originale, ce sound unique 



etaient deja formes dans le tout premier album 
(«Yes»). A cote de standards comme «Every 
little thing» ou «l see you», le groupe composait 
deja des morceaux presentant cet exceptionnel 
alliage de swing et de beaute, de majeste et 
de rentre-dedans («Harold land» est le role de 
I’organiste Tony Kaye). Depuis, la musique n’a 
cesse de murir, avec des faux-pas, bien sur, 
comme le second disque -«Time and a word»- 
glace par des violons inutiles, d’accroTtre 
son impact («Yes album», fetiche du groupe, 
illustrant le dynamisme rock de Yes), d’elargir 
ses possibilites poetiques («Fragile», disque 
du limpide et de I’aerien), pour aboutir a la 
perfection complexe de «Close to the edge», 
album-cle pour comprendre le groupe, et de 
ce fabuleux «Yessongs», ce fantastique triple 
album live qu’on ne se lasse pas d’ecouter et 
de reecouter tant il est riche et enthousiasmant. 
Histoire sans histoires d’une musique qui grandit 
toute seule, au fil des albums, sans s’occuper 
de ce qui se fait a cote d’elle, sans ceder aux 
modes qui couvrent tant d’opportunisme et de 
superficiality, sans aller se prostituer (ce qui 
equivaudrait pour elle a un suicide). Yes a suivi 
son petit bonhomme de chemin. A present, il 
eclate dans toute son originality au firmament 
du rock des stars. Une reussite qui rechauffe 
notre petit coeur: pour une fois que le show-biz 
n’a pas tout souille avec ses sales pattes puant 
le fric... 

Le succes n’a d’ailleurs pas tourne la tete aux 
gens de Yes. Ils se sont remis au travail, dans 
une volonte d’enrichir encore leur musique, 
d’etendre sans cesse le champ de leurs 
possibilites. Le groupe vient ainsi de passer 
plusieurs mois en studio pour enregistrer un 
double album qui ne devrait comporter qu’un 
seul titre s’etalant sur les quatre faces et 
traitant les quatre themes majeurs du Vidas, 
ce livre des revelations ecrit en Sanscrit et qui 
propose une histoire mystique de I’univers 
(toujours cette inspiration a la fois spatiale 
et religieuse). Voila de quoi nous mettre en 
appetit. Et quand les verrons-nous done, ces 
fameux Yes dont vous n’arretez pas de nous 
rebattre les oreilles, m’sieur le Crazy Bic Rock 
n’Roll Critic ? Demanderez-vous. Qa... Yes ne 
veut pas venir en France parce que le public 
frangais lui degoute. II n’a pas tort d’ailleurs. 
Comme engendreurs de merde, on se pose un 
peu la. Cette aversion leur est venue du jour ou 
ils furent pris dans cette kermesse de voyous 
belliqueux qui ravagea le Palais des Sports, en 
1971 je crois. On les comprends. Qui d’entre 
vous oserait risquer neuf tonnes de materiel 
pour un public qui peut tout casser, comme 
ga, pour faire bien, en s’abritant derriere une 
pseudo-contestation qui n’est en fait qu’un 
defoulement de petits cons croyant que tout 
casser arrange les choses. Tu paries... Enfin, 
Yes semble etre revenu depuis quelque temps 
sur sa decision et etre pret a venir bientot 
puisque le calme s’est installe de ce cotes-ci de 
la Manche. Tant mieux, nous pourrons ainsi voir 
a Paris un des plus grands groupes mondiaux 
actuels. En attendant, un petit conseil : il est 
plus que temps de decouvrir le groupe, sa 
musique et, pour cela, vous (re)plongez dans 
I’ecoute de ses merveilleux albums. Croyez- 
moi, vous ne le regretterez pas. 

Herve Picart. 


Discographie 

-Yes (ATLANTIC 921 023). 

- Time and a word (ATLANTIC - Import). 

- Yes Album (ATLANTIC 940 067). 

- Fragile (ATLANTIC 50 009). 

- Close to the edge (ATLANTIC 50 012). 

- Yessongs (ATLANTIC 60 045). 
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1974.01 - Rock & Folk: Critique «Tales From Topographic Oceans» 


YES 

TALES FROM 
TOPOGRAPHIC OCEANS 
Allantic 80001 (dist. WEA) 

Apres «Close To The Edge», 
«Yessongs» avait rassemble sur six 
faces, a la maniere d’un «Best of/ 
Live», les meilleurs morceaux de 
Yes ; «Yessongs» avait aussi montre 
que la richesse musicale du groupe 
pouvait difficilement se satisfaire 
des limites des deux faces d’un 
33 t. C’est sur quatre faces que se 
deroulent ces «Histoires des Oceans 
Topographiques», annoncees par 
Jon Anderson dans I’interview avec 
Jacques Chabiron (cf. Rock & Folk 
n° 78, Juil. 1973) et commentees 
sur la pochette du disque. Cette 
pochette, somptueuse, realisee avec 
les formes, les couleurs et I’esprit 
«baroque» qui caracterisent les 
pochettes de Yes depuis «Fragile», 
plonge directement le futur auditeur 
au centre de cet univers de matiere 
vivant a son paroxysme, avec ces 
photos de dels, de pierres, de 
cours d’eau. Et c’est bien d’un rock 
des elements qu’il s’agit dans ces 
quatre faces. Ecrites sur la base de 
textes hindous anciens celebrant 
un mariage de la nature et des 
forces spirituelles, elles correspon¬ 
dent a quatre parties d’un tout ; 
«La premiere est la Revelation, 
I’excitation nee de la connaissance 
de Dieu, la seconde le souvenir de 
Dieu, la troisieme est consacree 
aux anciennes civilisations... La 
quatrieme partie, c’est une sorte 
de danse du rituel, avec une ferme 
croyance en Dieu, mais sans qu’il y ait 
domination de sa part.» (interv. cit.) A 
I’image des paroles, la musique est 
ambitieuse, mais contrairement aux 
paroles, elle est claire. Et il faut en 
finir (et ce disque ne peut qu’y aider), 
avec ces reproches de froideur 
faits a Yes. Musique intellectuelle ? 
Si Ton veut, et les musiciens du 
groupe I’admettent sans honte, avec 
la conscience de faire avancer la 
musique en integrant une multitude 
d’elements musicaux. 

Une inspiration classique, en 
particular, mais sans que ce 
soit sous la forme d’un emprunt 


de themes. II s’agit plutot d’une 
communaute d’esprit, d’une 
similitude avec I’ampleur qu’ont 
ces «musiques des elements» que 
Wagner, Saint-Saens, Charles Ives 
ou Holst ont pu ecrire (cf. en part, la 
phrase de synthetiseur qui introduit 
«Don the Cap...», 2eme mouv.). 
II s’agit aussi d’une maniere de 
construction du disque - a la maniere 
d’une symphonie - et de la liaison de 
certaines formules melodiques ou 
rythmiques a I’interieur du meme 
mouvement ou d’un mouvement a 
I’autre (p. ex., la cellule melodique 
de «Talk to the Sun...» au premier 
mouvement fournit la base, 
developpee differemment, de la 
melodie de «Nous Sommes Du 
Soleil» - quatrieme mouv., ou 
encore, la phrase de synthetiseur 



qui introduit «They Tell Me...» sert 
de base au solo de synthetiseur 
qui, sur un tempo beaucoup plus 
rapide, introduit, dans le meme 
premier mouvement, la reprise de 
ce couplet). 

Mais surtout, dans la lignee des 
Beatles dont ils reconnaissent 
volontiers I’influence, les musiciens 
de Yes batissent une musique 
ouverte, dont I’aspect principal 
est que tout y est possible : la 
cohabitation d’un son d’orgue 
classique et des envolees de 
synthetiseur (dans le passage «And 
through the rhythm... old fighters’ 
past»), la guitare «classique» qui 
introduit «And I heard...» (troisieme 
mouv.), et le chaos arythmique 
qui precede ce passage ; un cote 
West Coast (montee en tierces a 
la guitare introduisant «Called out 


a tune...»), et tout de suite apres, 
une rythmique supersaturee, hard 
(«Starlight movement...»). C’est 
aussi la possibility d’associations 
«folles» de rythmes, la superposition 
de rythmes differents, des audaces 
harmoniques (I’introduction presque 
«atonale» de la troisieme partie), et 
surtout I’element de surprise tres 
frequent cree par le developpement 
harmonique inattendu de nombre de 
cellules melodiques (p. ex. tout le 
passage «Ours the story... Alternate 
tune» deuxieme mouv). 

Ce disque sera aussi une source 
de regal infini pour les amateurs 
de climats sonores «planants», 
a la source desquels se trouvent 
souvent I’orgue et les chceurs 
vocaux (la voix seule est d’ailleurs 
relativement peu employee), 
superbement harmonises. Mais ce 
qui est peut-etre le plus frappant est 
la richesse des parties de guitare, 
de basse et de batterie ; chacun 
de ces instruments est employe 
au maximum de ses possibilites - 
comme source de son, de rythme, 
de bruit, d’harmonies. La basse par 
exemple se voit adjointes aussi bien 
la wha-wha que la distorsion ou la 
reverberation. En ce qui concerne 
la guitare, il y aurait trap a dire sur 
la variete de son utilisation pour 
qu’on ne se contente de souligner ici 
que Steve Howe est un des rares 
guitaristes a ne pas s’enfermer dans 
un «son» particulier. 

Enfin, et ce n’est pas un des moindres 
interets de cet admirable disque, 
le quatrieme mouvement contient 
en filigrane un «coup de chapeau» 
aux Beatles, dans la progression 
de lignes melodiques vocales, dans 
le son et les lignes de la basse, et 
aussi dans le son de la guitare et 
dans certaines montees en accords 
diminues, qui rappellent le jeu de 
George Harrison. En conclusion, 
«Tales From Topographic Oceans» 
represente d’ores et deja un des 
disques fondamentaux de ces 
annees 1970 et nous fait regretter 
une fois de plus que Yes ne vienne 
pas nous rendre visite. 

Claude ALVAREZ-PEREYRE 
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1974 (?) - Rock & Folk: Evenement «Wakeman - Concert du 18 janvier 1974» «Humour» 



Londres, le 18 janvier 1974, Rick Wakeman 
en concert avec I’Orchestre Symphonique 
de Londres et le Chceur de Chambre 
Anglais : s’il n’y avaita retenirqu’une image 
de ce concert, ce serait sans doute la vision 
de ces choristes en robe du soir ou en frac 
en train d’esquisser un jerk en attendant 
que ce soit leur tour de chanter. Ce serait 
aussi cette salle fantastique qu’est le Royal 
Festival Hall, a I’acoustique parfaite ; et on 
peste a nouveau de ne pas avoir une salle 
pareille a Paris ou en France. 

«Associated Media», spectacle total, c’est 
sous cette forme que le concert etait prevu, 
melant musique, gags et films, et la scene 
elle-meme prepare a ce spectacle : cette 
juxtaposition d’une Fender Stratocaster, 
d’une harpe, de quarante violons et d’une 
batterie a toujours eu un cote legerement 
irreel, voire amusant. 

Mais le plus remarquable est bien sur 
I’ensemble de claviers qui tronent en 
centre, et dont Rick Wakeman jouera le 


plus souvent le dos tourne au public, ayant 
ainsi vue sur I’orchestre, les choristes 
et le groupe : trois synthetiseurs, deux 
pianos acoustiques, dont un a queue et un 
droit transforme en piano bastringue, un 
orgue Hammond, un mellotron, un piano 
et un clavecin electriques et un clavinet, 
sans compter les tables de mixage, les 
chambres d’echo ! 

«Associated Media», en fait ce spectacle 
etait un veritable poeme epico-comique sur 
scene, qui revele a la fois I’humour de Rick 
Wakeman et la part veritable qu’il prend 
dans I’elaboration de la musique de Yes : 
cette base haromonique et sonore donnee 
de la main gauche au mellotron, et les 
melodies a caractere mixte classique ou 
populaire a peine altere, par exemple. 
Ouverte par un enregistrement de 
Rachmaninov, la premiere partie devait 
fournir I’essentiel de I’aspect comique 
du show, par ces surprises menagees 
entre des mouvements des «Femmes de 


Henri Vlll» («Catherine Howard» et «Ann 
Boleyn») : c’etait d’abord un pot-pourri de 
vieux standards americains sur des extraits 
de films muets comiques, et surtout, sur le 
quatrieme mouvement de cette premiere 
partie, une parodie des «minstrel shows», 
avec I’ensemble de banjoistes et de 
«danseurs» grimes. 

Mais il est clair que la majorite des gens 
etaient venus pour ce «Voyage au centre de 
la terre» (les preoccupations de Wakeman 
ne different d’ailleurs pas tenement de 
celles de Yes, la parente d’inspiration 
cosmique entre de dernier disque du 
groupe et cette oeuvre du pianiste le montre 
assez), pour assister a cette gageure de 
produire une musique ambitieuse par la 
synthese qu’elle se propose de realiser 
-n’est-ce pas la le rock europeen bien 
compris ?-, Integration d’elements du 
patrimoine classique europeen (I’ecriture 
de Wakeman ne depasse jamais, dans 
les references a I’histoire de la musique, 
les realisations du type de celles de 
Bernstein ou de Gershwin qui n’auraient 
pas beaucoup ecoute Debussy) et du 
rock le plus dur. Dans le groupe qui 
accompagnait Wakeman, Roger Newell 
(basse) et Barney James (batterie) avaient 
les roles essentiels, mais la performance 
des deux chanteurs, Garry Pickford- 
Hopkins (de Wild Turkey) avec sa voix 
haut-perchee, lointaine, et Ashley Holt (de 
Warhorse), plus rauque et plus graisseux, 
fut particulierement remarquable, a la 
fois par le contraste de leurs deux voix 
et par ce swing qu’ils maintenaient, par 
moments, presque en competition avec 
la mesure et I’austerite du chceur. Poeme 
symphonique impressionniste a partir de 
scenes-force du livre de Jules Verne, que 
Wakeman avait liees entre elles par un 
commentaire dit par un recitant et par des 
sequences «hyper-realistes» tirees du film, 
ce «Voyage» manifeste une fois de plus la 
force de ce courant de rock symphonique, 
cette construction de climats sonores et 
melodiques a caracteres classiques traites 
a la maniere d’un concerto ; la sequence 
de la bataille des deux monstres en est un 
bon exemple : le clavinet expose un theme 
en mineur que les cuivres de I’orchestre, 
ainsi que la basse et la batterie, reexposent 
de maniere plus dure et en majeur ; puis 
le synthetiseur apporte une premiere 
variation qui introduit les deux chanteurs 
sur un rock tout ce qu’il y a de tratitionnel, 
auquel le chceur repond avant que tout le 
monde entre dans la danse. 

La fin du concert voyait reapparaitre 
le comique sous la forme du Concerto 
Inacheve de Perlendine en Do majeur, 
parodie des musiques de publicity qui 
truffent les emissions de tele anglaise, et 
en particular celle d’une reclame pour la 
menthe, heureusement accompagnee 
d’un lancer de bulles de savon. - CLAUDE 
ALVAREZ-PEREYRE. 


RICK WAKEMAN 
Humour. 
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1974.06 - Best N° 71: Reportage «Best of n° 4 "Yes”» 



ou le rock 
des 

temps modernes 

Quelque chose est en train de changer dans le petit monde du rock, et 
I’avenement de Yes au sommet de consecration qu’il a atteint en deux 
ans en est la meilleure preuve. Le succes de ce groupe, il y a encore 
quelques temps, aurait paru incomprehensible tant sa musique s’avere 
difficile, complexe, originale et en apparence intellectuelle. Mais un 
nouveau courant se developpe et s’affirme de plus en plus qui veut 
faire du rock une musique de recherche, une sorte de symphonisme 
des temps modernes recherchant, au-dela du swing, de I’obsession 
rythmique, des tangages ephemeres, une nouvelle sorte de sublime. 
Pink Floyd, Genesis, Can, King Crimson et Yes, bien sur, illustrent 
cette nouvelle ecole. Et ce sont justement ces groupes qui sont en 
train de s’imposer en France. Aux groupes de rock ‘n’ roll comme les 
Rolling Stones ou les Who, dont la gloire persiste parce qu’entretenue 
par toute une generation de critiques qui leur est contemporaine (la 
meme generation qui deteste Yes : car, ne vous faites pas d’illusion, les 
journalistes aimant ce groupe, en France du moins, se comptent sur 
les doigts d’une main), cette nouvelle serie de groupes vient de plus en 
plus contester leur empire jusque-la jamais menace. Le rock cherche a 


devenir parfait, a s’etendre de plus en plus dans le temps et I’espace. 
II est revolu, le temps des «Baby, I love you», le temps des rengaines 
ephemeres et sans problemes. A present, il faut avoir une legende 
(comme les Stones, comme Bowie, comme Roxy) ou s’enfoncer 
dans I’aventure musicale. C’est cette derniere voie qu’a choisi Yes. 
Et le public frangais I’a largement suivi dans son aventure parce que 
celle-ci sort desormais du cadre d’un rock par essence anglo-saxon 
pour recreer une sensibilite plus continentale melant le romantisme a 
I’avant-gardisme. 

Yes est un super-groupe qui vaut par sa musique, et non par les stars 
qu’il pourrait compter en son sein. Yes est avant tout une entite bien 
particuliere, un ensemble de musique et d’images tres fortement 
unifie, formant une sorte d’univers a part dans le rock, d’ou I’attrait du 
depaysement qu’il exerce, tant par sa musique touffue et flottante a 
la fois que par sa philosophie, que par sa vision d’un monde si pur 
qu’il en devient irreel, par son mysticisme ecologique qui contraste 
si agreablement avec le materialisme amer des enfants des cites. A 
ces derniers, Yes ouvre les portes d’un reve moderne. A ces derniers, 
il procure en plus cette ivresse d’un rock tourbillonnant, virtuose au 
point d’en etre excessif, leur donnant I’impression toujours grisante de 
quelque chose de plus qu’humain. Les gens de Yes parce qu’ils sont 
trop forts, trop bons musiciens, trop intelligents, parce qu’ils sont le 
groupe du trop qui vous assomme et vous deroute, ne pouvaient que 
s’imposer a cette generation nouvelle que rien ne surprend plus. II a su 
rendre a son public la naivete de I’etonnement. 

Herve Picart. 



1968-1974 : 

La recherche 
de I’absolu 

1968 

Septembre : Yes nait enfin apres quelques semaines d’hesitations 
et de recherches. Le groupe se compose de John Anderson (chant, 
guitare acoustique, percussions), ancien membre de Gun, de Syn et 
de Sleep-in ; Christopher Squire (basse, vocaux), ex-Syn tout comme 
le guitariste Peter Banks (Syn etait un groupe qui connut son heure de 
gloire au moment de la flambee psychedelique en Angleterre en 1966- 
67, tout comme Pink Floyd, Soft Machine ou Tomorrow) ; Bill Bruford 
(batterie) qui vient de quitter Savoy Brown ; et Tony Kaye (claviers), 
ex-Winston’s Fumbs. En octobre, le groupe connait la chance de sa 
carriere : Sly and the Family Stone ayant annule un de leurs concerts au 
Speak-easy, Roy Flinn, manager de I’endroit, les remplace a la derniere 
minute par Yes dont Tony Stratton-Smith, manager des Nice, lui a dit 
le plus grand bien. Ce soir-la, le groupe debutant convaincra la presse 
anglaise qui va des lors le soutenir totalement. Debut novembre, Yes 
passe au John Peel’s Top Gear. A la fin du meme mois, il assure la 
premiere partie du concert d’adieu des Cream a I’Albert Hall, ou il se met 
particulierement en evidence. Decembre : Yes signe avec Paul Clay 
pour Atlentic Records. Le 31 decembre au soir, il passe a la television 
au Peter Brady’s Show ou il est presente comme le groupe de 1969. 
En trois mois, Yes se revele comme I’un des plus grands espoirs du 
rock anglais. Sa legende de groupe de scene est deja creee, du fait de 
I’adaptation de «West side story» dont ils firent une superbe version au 
concert de I’Albert Hall. 

1969 

Des janvier, Yes devient groupe-resident au Marquee. Insigne 
honneur. II ecume les clubs de Londres (Roundhouse, Speak-easy). 
En fevrier, il assure la premiere partie des concerts de Janis Joplin en 
Angleterre et retrouve, a cette occasion, I’Albert Hall. Au printemps, 
Yes entreprend sa premiere tournee anglaise. II participe au festival 
de Plumpton ou il obtient un succes egal a celui des Who, egalement 
a I’affiche. II enregistre egalement son premier 45 tours, «Sweetness» 
avec, pour face 2, un superbe medley de plus de 7 minutes de «West 
side story». Pendant I’ete, Yes s’enferme dans les studios pour 
enregistrer son premier album. Celui-ci sort en septembre alors 
que Yes repart en tournee, d’abord en Angleterre, puis dans le nord 
de I’Europe. Debut novembre, il passe au festival d’Amougies ou il 


effectue un set particulierement brillant. Sa musique chaude, proche de 
celle des Nice, mais plus lyrique, y rechauffa I’atmosphere. A la fin de 
I’annee, la presse britannique unanime reconnait en Yes I’espoir n° 1. 

1970 

En janvier, Yes poursuit intensivement ses tournees. II participe ainsi 
au festival 666 de I’Olympia, au cours duquel il s’affirme comme I’un des 
groupes les plus excitants du moment. Mais tout ne va pas tres bien 
entre le (remarquable) guitariste Peter Banks et le reste du groupe. Au 
debut du printemps, Banks s’en va, une fois terminees les seances 
d’enregistrement du second Lp «Time and a word» qui parait peu apres. 
Jon Anderson, pour le remplacer, fait appel a son ami Steve Howe, 
ex-Keith West’s Tomorrow et ex-Bordast (groupe avec lequel il assura 
une memorable premiere partie d’un concert de Chuck Berry, au Palais 
des Sports, au cours de laquelle quelques excites lui en firent voir de 
toutes les couleurs). Mars et avril sont occupes a asseoir le nouveau 
groupe, a montrer son visage nouveau : nombreuses televisions en 
Angleterre, en Belgique, et aux Pays-Bas. Puis c’est le grand retour sur 
scene, en mai, a Crystal Palace. Jusque I’automne, Yes entreprend sa 
troisieme tournee anglaise. Entre temps, Chris Squire et Jon Anderson 
ont assiste, en juillet, au concert donne par les Strawbs au Queen 
Elisabeth Hall et au cours duquel se distingue un jeune organiste- 
prodige, un nomme Rick Wakeman. La tournee s’acheve en aout par 
un grand concert au Lyceum de Londres au cours duquel est enregistre 
«The clap», de Steve Howe. L’automne tout entier sera ensuite 
necessaire a I’enregistrement du troisieme disque, «Yes album». Jon 
Anderson en profite pour participer aux seances de «Lizard» (Crimso). 
Yes a des lors definitivement conquis I’Angleterre, son nom commence 
a apparaitre dans les polls de la fin de I’annee. 

1971 

L’annee commence plutot mal pour Yes. Le 31 janvier, le groupe est 
pris dans la tourmente qui ravagea le Palais des Sports de la Porte de 
Versaille. Le bal des voyoux... De ce jour, Yes refusera pour longtemps 
de revenir en France (le groupe a ete assez malmene, le materiel en 
partie detruit : on comprend leur rancoeur). En mars sort «The Yes 
album». Ce disque sera le premier Lp a succes du groupe en Angleterre. 
Le groupe visite ensuite I’ltalie en mai, le Mexique, puis effectue 
pendant I’ete sa premiere tournee americaine, avec Jethro Tull, ce qui 
lui assure d’emblee une tres large audience. La sortie americaine de 
«Yes album» coincidant avec la tournee, Yes commence a conquerir les 
States. Au retour de cette tournee, en aout, I’organiste Tony Kaye quitte 
le groupe (deficience selon Steve Howe, incompatibilite d’humeurs 
selon I’interesse). Jon Anderson et Chris Squire firent appel a Rick 
Wakeman, qui venait de quitter Strawbs, pour remplacer Tony Kaye. 
En septembre, le groupe enregistre son quatrieme album, «Fragile». 
En novembre et decembre, Yes entreprend une nouvelle tournee 
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europeenne (France excluse). Quelques incidents en Allemagne : le 
groupe decide desormais d’eviter egalement ce pays. «Sounds» sacre 
«The Yes album» disque de I’annee. 


wives of Henry VIll». Puis tournees en Australie et au Japon. Fin 
juin, «Yessongs» paraTt. Ce disque va declencher le phenomene 
Yes en Angleterre ou le groupe va passer d’un coup au sommet de la 
popularity et confirmer son prestige outre-Atlantique (ce disque figure 
encore actuellement dans les charts). Yes va alors s’enfermer dans les 
studios pendant quatre mois pour enregistrer «Tales from topographic 
oceans». On attent la le plus haut degre du perfectionnisme de Yes. Le 
groupe prepare ensuite meticuleusement son nouveau show, soigne 
le cote materiel (20 tonnes). II effectue sa rentree fin novembre au 
Rainbow, pour appuyer la sortie de «Tales from topographic oceans». 
En decembre, le boom Yes atteint son apogee : le groupe est premier 
au referendum du «Melody Maker», tous ses membres sont classes, et 
jusqu’a Wakeman qui detrone Keith Emerson. 


Yes commence I’annee par une vaste tournee americaine, sous son 
propre nom cette fois. Cette deuxieme tournee coincide avec la sortie 
de «Fragile» qui sera le premier a se vendre plus aux U.S.A. qu’en 
Grande-Bretagne. Des sa seconde semaine, il figure dans les trente 
premiers du «Cash Box». La tournee est un triomphe : 49 jours, 56 
concerts, 100.000 dollars de benefice net. En fevrier, Yes enregistre live 
a I’Academy of Music de New York et a Buffalo : le projet «Yessongs» 
est lance. En mars-avril, Yes effectue ensuite sa quatrieme tournee 
britannique. Le debut de I’ete est consacre a I’enregistrement de 
«Close to the edge». Robert Fripp propose alors a Bill Bruford de faire 
partie du nouveau King Crimson. Bruford accepte mais decide de rester 
pour la tournee americaine, la troisieme, de septembre. II ne part qu’en 
octobre et est remplace par Alan White, ancien batteur de Joe Cocker, 
de Balls, du Plastic Ono Band entre autres. Sortie de «Close to the 
edge». Nouvelle tournee britannique pendant la fin de I’automne afin 
de realiser «Yessongs» avec White (les enregistrements americains 
sont pour la plupart mis a I’ecart). En decembre, on apprend que 
Tony Kaye fonde Badger. Les polls de la fin de I’annee consacrent 
unanimement Yes qui occupe un peu partout les places d’honneur, et la 
premiere dans «Sounds». 


1974 


Le 18 janvier, Rick Wakeman presente, au Queen Elisabeth Hall, sa 
nouvelle suite pour groupe rock et orchestre symphonique : «Journey 
to the center of the earth», d’apres Jules Vernes. Yes s’envole ensuite 
dans son avion prive pour aller proposer son nouveau show aux States. 
De retour debut mars, il entreprend une vaste tournee europeenne qui 
le conduit a Paris le 19 avril. Pour I’heure, aucun disque du groupe 
n’est prevu, par contre on annonce un disque solo de chacun des 
membres du groupe. Le premier sera celui de Wakeman (enregistre 
lors du concert de janvier) puis viendront ceux de Steve Howe et de 
Chris Squire, deja bien avances, et enfin ceux de Jon Anderson et Alan 
White, pour I’instant a I’etat de projets. Ce nouveau dessein est bien 
a I’image de ce monstre sacre des seventies qui est parvenu, sans 
aucune concession, ni aucune demagogie, au sommet de I’elite du rock 
mondial. Parfait. Absolu. Presque incroyable. Yes n’a pa fini de nous 
etonner. 

Herve Picart. 


1973 


Janvier : Yes occupe deux jours de suite le Rainbow Theatre. A 
cette occasion son show est filme. Le groupe retourne ensuite aux 
Etats-Unis, puis retour en Angleterre. Rick Wakeman, toujours sous 
contrat avec A. & M. Records, termine I’enregistrement de «The six 











Les images 
de 



«Yes ou la musique de I’indicible envol» a-t- 
on dit. A cause de sa musique bien sur. Mais, 
au-dela de cette fascination musicale, on 
peut s’attacher de plus pres aux paroles des 
chansons de Yes, ecrites par Jon Anderson, 
le mattre a penser du groupe. La encore, tout 
concourt a creer cette atmosphere d’envol 
presque mystique, pourrait-on dire, que la 
musique suggere. Et, parallelement aux 
textes de Jon Anderson, les extraordinaires 
dessins des pochettes des disques viennent 
encore epaissir cette atmosphere bien 
particuliere au groupe. Ces dessins sont 
I’oeuvre de Roger Dean, le rock designer 
base a Londres. On pourrait croire que ces 
images de mondes flottants, de montagnes 
a pic, de lacs irreels sont dans la maniere 
habituelle de Roger Dean. Pas du tout. Dean 
dessine d’autres pochettes, pour d’autres 
groupes (Uriah Heep, Badger, Greenslade, 
Osibisa, Budgie), tout a fait dans un autre 
style. II s’agit done bien d’une vision 
particuliere de I’univers propre a Yes. Vision 
que Ton decouvre par les parole, et que 
viennent renforcer les images fantastiques 
des pochettes. 


Les paroles ? II ne s’agit pas ici d’en faire une 
etude approfondie. Mais, des la premiere 
audition, des la premiere lecture, Ton est 
particulierement frappe par la frequence 
de certains mots, de certains themes qui 
finissent par etre presque obsedants. 
Perpetuel retour de I’idee d’un etat de grace : 
«And rearrange your live to the solid mental 
grace. » («Close to the edge»). Cet etat de 
grace est presente comme accessible, mais 
uniquement avec I’aide d’intermediaires (la 
sorciere dans «The solid time of change» ou 
la revelation divine de la premiere partie de 
«Tales from topographic oceans») qui aident 
I’homme a «sortir de lui-meme» («The words 
will make you out’ n’ out», «Roundabout»). 
Bien sur I’intermediaire privilegie vers cet 
etat de grace, a resonance mystique, e’est 
la musique. Le terme meme revient dans 
chaque chanson ou presque : «Call it 
morning drivin’ thru’ the sound» («Appelons 
le matin qui passe a travers la musique», 
«Roundabout»). Un autre intermediate 
important, e’est la nature, dans toute sa 
partie, d’ou I’aspect assez ecologique des 
textes (les membres de Yes sont d’ailleurs 
vegetariens). Mais cet univers ou Ton ne peut 
evoluer qu’en etat de «mental grace» est, 
non pas inaccessible, mais difficile a gagner. 
Cette idee de difficulty est rendue sensible 
par les images de montagnes, de ciel, 
d’obstacles a franchir, d’infini, de distances, 
de profondeur, imagerie constante («Long 
distance runaround»). 

D’ailleurs les dessins de Roger Dean 
confirment toutes ces impressions. 
Regardons cet homme qui grimpe, au lever 
du soleil, sur une montagne a pic («Heart 


of the sunrise») d’ou il pourra decouvrir les 
perspectives pures du monde onirique de 
Yes. Univers liquide : regarder par exemple 
ce lac mysterieux de «Close to the edge» 
(pres du rebord, quete des limites de 
I’univers), lac infini, impossible mais reel, qui 
se termine sur tout ses cotes par une chute 
d’eau. On retrouve ici I’image obsedante 
chez Yes du rebord, done du precipice : «And 
choose the course you’re running down at 
the edge» («Et choisir la course ou tu vas te 
precipiter jusqu’au rebord») («The solid time 
of change»). 

Si cette presence vertigineuse d’un abtme 
est obsedante, I’homme peut pourtant 
acceder au-dela : sur tous les dessins de 
Roger Dean, on trouve toujours un chemin, 
parfois escarpe (celui qui monte en spirale 
sur un fragment de monde desagrege, 
dans «Yessongs»), parfois irreel (celui qui 
traverse I’eau sur «Fragile»). Mais toujours 
le chemin existe, meme s’il n’est a la limite 
qu’un rituel («Ritual»), et toujours il aboutit a 
un univers feerique, mystique, curieusement 
divin, moitie aquatique, moitie aerien, univers 
toujours ensoleille d’une lumiere pale et 
mouvante, et surtout univers non desertique : 
regardez bien, vous trouverez dans chaque 
dessin une ou deux presences humaines, 
ou un poisson, ou un reve, symbole d’une 
sagesse vecue mais reservee a une elite, 
aux solitaires. 

Tel est I’ideal de Yes, tel que les mots et les 
images nous le presentent : un espoir, un 
elan vers un monde pur, paradis a retrouver 
pour vivre libre. Ideal a la fois mystique et 
ecologique certes, mais avant tout poetique. 

Anne Surgers. 



Propos 
a travers 
le temps 

Jon Anderson (1969) : «Lorsque nous 
inaugurames pour la premiere fois le groupe, 
je pensais a une musique quelque part entre 
les Nice et les 5th Dimension.» 

Bill Bruford (1969) : «Nous avons voulu 
que la musique soit dramatique. La jouer 
selon ce que nous ressentons, et submerger 


I’apparente complexity des orchestrations 
sous la melodie.» 

JonAnderson(aout1971)(«MelodyMaker»): 
«Nous voulons simplement la meilleure 
musique dont nous sommes capables.» 
BillBruford(octobre1971)(«MelodyMaker»): 
«Le potentiel du groupe est a present tres 
fort. Nous avons de grands instrumentistes, 
capables de jouer n’importe quoi, la meilleure 
sono et la meilleure equipe de roadies 
d’Angleterre.» (Tac !) 

Rick Wakeman (1971) : «Je pense que nous 
sommes en train d’evoluer vers ce que je 
ne peux appeler qu’un rock orchestral. Vous 
avez vu les heavy bands, comme Cream 
ou les Who. Maintenant, nous sommes 
en train d’essayer, a un plus large niveau, 
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d’evoluer vers un rock orchestral. Je pense 
que nous procurons la meme excitation que 
la generation du heavy rock, mais ce que 
fait Yes est terriblement plus complique et 
musicalement plus raffine. 

Jon Anderson (1972) («Rock & Folk)», 
propos recueillis par Jacques Chabiron): «Je 
pense depuis plusieurs mois que le temps 
vient ou nous pourrons jouer a Paris, et que 
Ton nous comprendra. Que Ton comprendra 
que nous n’essayons pas de jeter de la 
poudre aux yeux, mais que nous essayons 
simplement de faire de la musique.» 

Rick Wakeman (19 avril 1974) : «Je ne me 
sens pas tres bien. J’ai un peu trop fait la fete 
hier soir... Tu veux aussi une biere ?» 

Herve Picart. 
































Monsieur 

Wakeman 

Portrait 
d’un enfant 
prodige 
des temps 
electroniques 

Des cinq membres de Yes, Rick Wakeman 
est sans doute celui que I’on remarque 
le plus, car le seul finalement a posseder 
une carrure de rock-star. II est vrai que 
ce geant blond, toujours vetu de longues 
capes metalliques, ceuvrant au milieu de cet 
amoncellement de claviers les plus divers, a 
de quoi catalyser I’idolatrie des foules. Son 
arrivee au sein de Yes a fait de lui, en un peu 
plus de deux ans, une des figures les plus en 
vue du rock actuel, a tel point qu’il a meme 
pris dans le cceur de plus d’un la place 
jusque-la occupee par cet autre musicien de 
mythe qu’est Keith Emerson. Les hommes 
neufs ont toujours eu cette sorte de prestige 
quasi immediat. Et si Yes connatt a present 
cette etonnante popularity que Ton sait, le 
groupe le doit sans doute a cette dimension 
supplemental qu’il a prise, d’un point de 
vue visuel, en admettant en son sein cet 
enfant prodige du rock anglais. Mais Rick 
Wakeman est deja plus qu’un musicien de 
Yes, il est devenu une personnalite a part 
entiere qu’il est bon de connaTtre un peu 
mieux. 

Rick Wakeman a maintenant vingt-six 
ans, a quelques mois pres. C’est dire que 
ce monsieur a derriere lui dix-neuf ans de 
piano. Voila qui explique peut-etre certaines 
choses. Evitons les classiques images 
d’Epinal (le petit gosse precoce, la premiere 
legon de piano a six ans, les longues galeres 
en conservatoire, la gloire de ses vieux 
parents) pour passer tout de suite au plus 
interessant. Ayant decide, a I’age de seize 
ans, de devenir pianiste classique, il entre a 
I’Academie Royale de Musique, a Londres, 
ou il se prefectionne notamment au clavecin. 
Mais, au bout d’un an, il abandonne cette 
voie : la carriere est beaucoup trop mal 
payee aux yeux de Rick et I’ascension y est 
extremement difficile. Wakeman commence 
alors a travailler comme session-man 
dans les studios londoniens. II participera 
notamment a les seances pour Cat Stevens, 
T-Rex et, en 1969, il travaille un temps pour 
David Bowie qui prepare alors son «Space 
oddity». II participe aussi a quelques groupes 
sans lendemain. Un soir, alors qu’il joue dans 
un club, Dave Cousins, leader des Strawbs, 
I’entend. Fin 1969, Cousins fait appel a 
Wakeman. Les Strawbs etant un goupe tres 
populaire outre-Manche, Wakeman va des 
lors operer devant un public tres large qu’il 
n’aura aucune peine a conquerir, tant son 
jeu est deja empreint de perfection. Avant 


de partir pour sa premiere tournee, debut 
1970, Rick en profite pour se marier (elle 
s’appelle Rosalyn) - il faut noter au passage, 
mesdemoiselles, que ces charmants jeunes 
gens de Yes sont tous bel et bien maries. 
En juillet, au Queen Elizabeth Hall, les 
Strawbs enregistrent live «Just a collection 
of antiques and curious», seul album ou 
figure Wakeman et dont il est, il faut le dire, 
I’une des principales attractions. Apres 
quinze mois de collaboration, Wakeman 
quitte les Strawbs qui ne correspondent 
pas a son ideal musical. II reste neanmoins 
sous contrat avec A&M, qui songe a produire 
Rick en artiste solo. Celui-ci retroune alors 
aux sessions (en profitant pour enregistrer 
«Hunky dory» pour David Bowie). En aout 
1971 (il vient tout juste d’avoirvingt-trois ans, 
etant ne le 1 er aout 1948), Jon Anderson et 
Chris Squire font appel a lui pour remplacer 
Tony Kaye au sein de Yes. Vous connaissez 
la suite. 

Le role de Wakeman au sein de Yes va 
s’avererconsiderable. Virtuose que ne rebute 
aucune difficulty technique, il va equilibrer le 
groupe en se posant comme I’indispensable 
contrepoids a cet autre virtuose qu’est Steve 
Howe. II va aussi renforcer le caractere 
spectaculaire du groupe en se creant une 
image : cape metallique, surabondance de 
claviers qu’il donne I’impression de mattriser 
sans effort. Mais c’est au niveau musical 
que sa contribution a ete la plus sensible. II 
a ouvert a Yes les horizons d’une musique 
electronique faite d’envolees cristallines de 
moog, de sursaturation de mellotron. C’est 
lui qui a confere a Yes cette dimension 
cosmique supplemental en I’enrichissant 
de mille trouvailles electriques. Wakeman 
est en fait un remarquable technicien. Tout ce 
qui est materiel, recherche du son, reglages 
le passionne. D’ou cette impression de 
concentration qu’il laisse lorsqu’on le voit sur 
scene. II n’a pas le temps ni I’envie de frimer. 
Ce qui compte le plus a ses yeux, c’est la 
perfection sonore. Sa virtuosity fougueuse ne 
laisse nulle place a I’a-peu-pres, ce qui n’est 
pas toujours le cas de Keith Emerson. Enfin, 
Wakeman est un sorcier des arrangements : 
il sait comment marier les phrases de piano, 
d’orgue, de mellotron, les superposer. Ce 
travail harmonique est surtout sensible dans 
le dernier album de Yes, ou Rick, s’il ne prend 
guere de solo, contribue a plus de 50 % a 
cette extraordinaire density du don, et de la 
melodie qui fait des «Tales from topographic 
oceans» une veritable symphonie moderne. 
Mais, au-dela de son role dans Yes, 
Wakeman a inaugury une carriere de 
musicien-compositeur en solo. En 1972, il 
a ainsi enregistre sous son propre nom sa 
premiere suite : «The six wives of Henry 
Vlll», qui se propose d’illustrer par une 
musique riche et baroque, ne negligeant pas 
les emprunts au classicisme, la personnalite 
de chacune des epouses du royal Barbe- 
Bleue britannique. Ce disque, quoi qu’en 
aient pu dire les journalistes rock, est une 
petite merveille. Magnifiquement entoure 
de musiciens de talent (Squire, Bruford, 
White, Dave Cousins, Dave Lambert, 
Steve Howe entre autres), Rick laisse se 
deployer sa virtuosity, son gout des riches 
harmonies, d’un symphonisme traverse de 
grands frissons electroniques, et ce sans 
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jamais oublier qu’il est un musicien de rock 
(«Anne Boleyn» et sa longue furia centrale 
le prouvant aisement). Rick assure a lui seul 
plus de 80 % des partitions, accomplissant 
la un travail de titan tout a la mesure de son 
genie febrile mais toujours lucide et coherent 
(Wakeman sait a la fois construire et vivre 
sa musique, ce qui est un rare privilege car 
souvent la logique etouffe la sensibility). 
Avec «The six wives of Henry Vlll», Rick 
Wakeman prouva qu’il etait une des plus 
belles intelligences du rock actuel. 

Le 18 janvier 1974, Rick Wakeman tenta 
une seconde experience en solitaire en 
interpretant, avec I’aide de Warhorse, du 
London Symphony Orchestra et du English 
Chamber Choir, son «Journey to the centre 
of the earth», devant un Royal Festival 
Hall bonde. Le disque enregistre lors de 
ce concert vient d’ailleurs de sortir. Cette 
longue suite symphonique a pour support le 
recit de Jules Verne ainsi que le film qui en a 
ete tire et qui fut projete en meme temps que 
le concert se deroulait. A la premiere ecoute, 
cette symphonie deconcerte : I’amateur de 
rock se mefie des grands elans pompeux 
et des violons academiques. Mais, si Ton 
se donne vraiment la peine de I’ecouter, et 
non pas de la rejeter en bloc en bon sectaire 
a la Eudeline (Wakeman lui pardonne), on 
s’apergoit vite que cette oeuvre si ample 
exerce une veritable fascination, peut-etre 
due a cette inimitable saveur electronique 
que Wakeman y glisse. Ceux qui aiment ce 
qui est grand et parfait aimeront sans nul 
doute ce disque a I’image du gigantisme 
de Rick Wakeman, meme s’il prend ici a 
rebrousse-poil notre conformisme de rocker 
naissant. En realisant cette experience, Rick 
Wakeman a renoue bien sur avec sa culture 
classique, sans se rendre aussi ridicule 
que Jon Lord ou le Keith Emerson de «Five 
bridges», mais il a surtout amene a son 
paroxysme son gout du symphonisme, de la 
repartition des masses musicales, de tout cet 
ensemble de travail musical qui I’interesse 
personnellement (ce qui explique pourquoi 
il reserve ce domaine de son genie a ses 
albums solos). Wakeman est plus qu’un 
virtuose, il est un musicien veritable, d’une 
intelligence qui etonne. Cela ne I’empeche 
pas d’etre tres gentil, d’ailleurs : Wakeman, 
pas plus que ses compagnons de Yes, ne 
se comporte comme une star. Attitude 6 
combien saine. II est vraiment agreable de 
voir des musiciens aussi impressionnants 
qu’il est garder la tete froide devant leur 
propre genie. 

Herve Picart 


Derniere minute : il est fortement question 
que Rick Wakeman vienne interpreter a 
Paris «Journey to the centre of the earth», 
avec grand orchestre bien sur. L’affaire doit 
se conclure incessamment. 

Discographie : 

- «The six wives of Henry VI11», A. & M., 
AMLH 64361. 

-«Journey to the centre of the earth», A. & M., 
AMLH 63621. 











1. «Yes» 


Disque 


Atlantic ATL 60 060 (SD 8243) 

Beyond and before ; I see you ; Yesterday 
and today ; Looking around ; Harold land ; 
Every little thing ; Sweetness ; Survival. 
Personnel Jon Anderson (chant, 

percussions, guitare acoustique ) ; Peter 
Banks (guitare, vocaux) ; Chris Squire 
(basse, chant) ; Tony Kaye (claviers) ; Bill 
Bruford (batterie). 

Sorti en 1969. 

Ce premier album de Yes est loin d’etre un fade 
disque de debutants. II est peut-etre, tout au 
contraire, le plus chaleureux, le plus directement 
vivant. Inspire de «West side story» et des 
Nice, il nous propose un rock vigoureux, tres 
sincere, superbement bien fait, comme on le 
voit par exemple pour les fantastiques reprises 
du «l see you» des Byrds et du bouillonnant 
«Every little thing» de Lennon-Mac Cartney. 
Moins sublime, moins eleve que les albums qui 
suivront, ce disque vous accroche cependant 
par son charme direct, sa jeunesse qui eclate. 
On y retrouve en plus toutes les qualites du 
futur Yes : cette basse rageuse de Squire, la 
batterie trepidante de Bruford, et surtout la 
voix, toujours prete a se feler de Jon Anderson 
et la guitare superbe de Banks, tantot liquide, 
tantot dechirante, voire meme hendrixienne 
(«Survival» et son intro forcenee). Quant a 
I’atmosphere, elle se montre singulierement 
fraiche, adoucie de merveilleux pastels comme 
«Sweetness», mais aussi dechiree des plus 
brulantes envolees. Ce disque delicieusement 
anglais est peut-etre le plus attachant, le plus 
enjoleur de la discographie de Yes. 

2. «Time and a word» 

Atlantic ATL 60 060 (SD 8373) 

No opportunity necessary, no experience 
needed ; Then ; Everydays ; Sweet dreams ; 
The prophet ; Clear days ; Astral traveller ; 
Time and a word. 

Personnel : meme que sur 1. 

Sorti en 1970. 

«Time and a word» marque le premier 
pas esquisse par Yes vers un rock plus 
grandiloquent, plus symphonique. Helas, ce fut 
un faux pas. Le groupe a ici recours a un grand 
orchestre qui enlise tout dans sa guimauve. Et 
Ton s’ennuie vite, tres vite, a I’ecoute de cette 
musique pretentieuse, encore froide parce que 
complexee. A la fois trop gentil et trop pompeux, 
ce second album est dans I’ensemble une 
grosse deception, exception faite de quelques 
sequences ou le groupe retrouve I’impact de son 
rock anterieur, jeune et sans souci. Yes a voulu 
grandir trop vite, d’ou ce disque loupe, d’ou 
I’effacement de Peter Banks, le rocker qui ne se 
sent plus a sa place et partira peu apres. Quel 
groupe n’a pas eu son mauvais disque ? Celui 
de Yes est «Time and a word». Cette experience 
ne sera pourtant pas inutile car elle va detacher 
a jamais le groupe de I’academisme, du pseudo- 
classicisme fadasse et pompier, pour chercher 
denormais tout seul sa propre voie vers le 
sublime. 

3. «The Yes Album» 

Atlantic ATL 40 106 

Yours is no disgrace ; The clap ; Starship 
trooper ; I’ve seen all good people ; Your 
move ; A venture ; Perpetual change. 
Personnel: meme que sur 1 sauf Steve Howe 
(guitares, chant), remplace Peter Banks. 

Sorti en 1971. 

Yes, tel qu’il se presente actuellement, va 


a disque 






- 20 - 


veritablement naitre avec ce fantastique album 
qui fut sacre par «Sounds» «meilleur disque de 
I’annee 1971». Yes a definitivement renonce a la 
queue de pie et I’arrivee de I’epoustouflant Steve 
Howe lui a ouvert de nouveaux horizons. Cet 
album marque un retour a un rock tres puissant, 
sophistique et lyrique, qui s’engage resolument 
dans la voie de la complexity technique et de 
la richesse harmonique maximale. L’apport 
de Steve Howe est a cet egard considerable. 
Technicien irreprochable, virtuose au jeu 
excitant, debride et absolument original, il donne 
a la musique une epaisseur peu commune par 
la density de ses accords et la finesse de ses 
interventions. Squire et Bruford developpent 
des lors leur jeu de la meme fagon et Tony Kaye 
reste a la frame, de toute evidence. Ce disque, 
qui sera le fetiche de Yes, comprend nombre de 
pieces maitresse de son oeuvre : les grandes 
odyssees trepidantes tels «Yours is no disgrace» 
ou «Perpetual change», les premiers chefs- 
d’oeuvre lyriques fondes sur I’harmonie des 
voix («Starship trooper»), les morceaux porte- 
bonheur aussi («The clap» live au Lyceum : 
Howe est a sa merveilleuse guitare classique ; 
«l’ve seen all good people» : le manifeste de 
I’optimisme philosophique de Jon Anderson). Un 
disque indispensable pour comprendre Yes. 

4. «Fragile» 

Atlantic 50 009 

Roundabout ; Cans and Brahms ; We have 
heaven ; South side of the sky ; Five per cent 
for nothing ; Long distance runaround ; The 
fish ; Mood for a day ; Heart of the sunrise. 
Personnel : meme que sur 3 sauf Rick 
Wakeman (claviers), remplace Tony Kaye. 
Sorti en 1972. 

Avec I’arrivee de Rick Wakeman, Yes va atteindre 
sa plenitude de super-groupe. La musique va 
encore s’enrichir car, plus qu’un virtuose solitaire, 
Wakeman est un maTtre de I’enveloppement 
musical. II a le secret de ses petites phrases 
fuyantes qui traversent, ephemeras, la masse 
sonore, semant en son sein, pour quelques 
instants, quelques bulles de rave. «Fragile» 
marque un pas de plus dans I’ascension de 
Yes vers une musique de purete aerienne, de 
majeste, de symphonisme cosmique. II n’y a 
plus aucune froideur. Les arrangements les plus 
complexes passent avec un infini naturel. Cela 
coule, merveilleusement beau, comme le titre. 
De plus ce disque, en laissant a chaque musicien 
la possibility de faire un morceau a sa guise, 
nous permet d’apprecier tour a tour I’intelligence 
et la virtuosity de chaque membre du groupe : 
recherches vocales de Jon Anderson, rythmes 
nouveaux de Bruford, classicisme aristocratique 
de Howe et Wakeman, et surtout etonnantes 
trouvailles de Chris Squire a la basse («The 
fish»). Avec «Fragile», Yes demontre que le plus 
individualise des super-groupes peut aussi etre 
le plus soude. Ce disque onirique, palpitant, 
delicat en est la meilleure preuve. 

5. «Close To The Edge» 

Atlantic 50 012 

Close to the edge ; And you and I ; Siberian 
Khatru. 

Personnel : meme que sur 4. 

Sorti en 1972. 

Avec ce cinquieme album, Yes va atteindre 
la plenitude de son art. En trois morceaux, il 
s’affirme comme le plus audacieux des groupes 
a succes actuels, le plus complexe aussi. «Close 
to the edge» est a cet egard revelateur. D’une 
composition tres achevee, ce morceau nous livre 
d’un coup toute I’originalite, toute la modernity 








aussi de la musique de Yes. Cette longue piece, 
herissee de difficultes techniques, travaillee 
a tous ces niveaux, represente une somme 
vraiment impressionnante. Et ceux qui se sont 
complus a critiquer le pseudo-symphonisme 
du groupe s’apergoivent alors que Yes n’a rien 
d’un nostalgique febrile tourne vers le passe. 
Sa musique mord farouchement le futur. On n’y 
retrouve guere plus, a la difference de «Fragile», 
de references precises a la musique classique. 
Le groupe a totalement assimile ses influences 
et definitivement cree son sound : ce melange 
de lyrisme, de sublime, d’electronique ; ce sens 
du spatial, cette permanence du rythme rock 
qui lui confere son etourdissante allegresse 
(car la musique de Yes reste du rock, elle ne se 
laisse pas prendre dans I’amidon d’un sublime 
de super-production, elle vit, elle se debat, se 
regale d’elle-meme, jouit ferocement de I’instant, 
de la note qui passe : «Siberian Khatru» est la 
pour le demontrer). Avec «Close to the edge», 
Yes a atteint le sommet de son ascension. II ne 
redescendra plus, au contraire. 

6.«Yessongs» 

Atlantic ATL 60 045 - Triple album. 

Opening ; Siberian Khatru ; Heart of the 
sunrise ; Perpetual change ; And you and I ; 
Mood for a day ; The six wives of Henry VIII ; 
Roundabout; Your move ; I’ve seen all good 
people ; Long distance runaround ; The fish ; 
Close to the edge ; Yours is no disgrace ; 
Starship trooper. 

Personnel: meme que sur 5, plus Alan White 


Paris, 19 avril 
Quand 
la legende 
devient enfin 
realite... 

Yes est enfin revenu en France. Enfin ! La 
derniere fois que le groupe avait joue par ici, 
c’etait en janvier 1970, a I’Olympia. Yes n’etait 
alors qu’un brillant espoir. Qui eut cru, ce soir- 
la, que ?... Quelques souvenirs nous restent, 
images lointaines, floues : ce chanteur chetif 
aux yeux brillants, martelant son tambourin ; 
Peter Banks triturant sa guitare, les yeux perdus 
dans les cordes ; «Every little thing»... Yes revint 
bien, un an apres, mais il ne put jouer: un vent 
de sauvagerie soufflait sur le Palais des Sports. 
Toute une violence gratuite, stupide... Yes se 
jura des lors de ne plus jouer avant longtemps 
dans ce foutu pays de France. La promesse fut 
bien tenue, a nos depens malheureusement. 
Pendant tout ce temps, Yes est devenu un 
super-groupe, il s’est impose au monde entier 
comme I’un des plus grands du rock, et plus 
generalement de la musique actuelle. Seuls 
nous pervenaient les echos de cette gloire et, 
chaque annee, un de ces disques confondants 
de perfection et de plenitude, presque trop 
beaux pour etre vrais. Et peu a peu, faute de 
pouvoir epaissir cette musique de gestes et 
de souvenirs visuels, faute de voir vivre ces 


(batterie). 

Sorti en 1973. 

Avant d’aller encore plus loin, Yes a rassemble 
dans cet imposant triple album tous ses 
principaux chefs-d’oeuvre, encore transformes et 
magnifies par la catalyse de live. Pareil florilege 
laisse pantois. Parvenira restituerainsi en public 
des pieces aussi complexes, avec une perfection 
jamais dementie, laisse vraiment I’impression 
d’assister a une entreprise plus qu’humaine. 
Et plus encore qu’en studio, cette musique que 
Ton croirait/voudrait sophistiquee, vous prend 
au jeu de son enthousiasmante vitalite. Jamais 
de froideur, jamais de gratuite. Ce disque fait 
admirablement passer les vibrations et distille 
cette ivresse si particuliere qu’engendre le rock 
lorsqu’il atteint un degre de virtuosite qui touche 
a I’extase. II est des monuments, comme ga, 
que Ton se doit presque d’avoir, de ces disques 
qui vous laissent I’impression fascinante d’etre 
trop forts, trop parfaits, sentiment d’ecrasement 
devant une intelligence qui vous depasse. 
«Yessongs» fait partie de ceux-la. 

7. «Tales From 
Topographic Oceans» 

Atlantic 80 001 - Double album. 

The revealing science of God (Dance of the 
dawn); The remembering (High the memory); 
The ancient (Giants under the sun) ; Ritual 
(Nous sommes du soleil). 

Personnel : Jon Anderson, Chris Squire, 
Steve Howe, Alan White, Rick Wakeman. 


musiciens figes par la photo, Yes s’est confondu 
avec sa musique d’irrealite. Ainsi naissent les 
legendes... Le temps naifs des «il paraTt que...» 
et des images mythiques : les douze claviers de 
Wakeman, Steve Howe et son arbre a guitares... 
Mais le miracle, I’inespere s’est finalement 
produit. Le 19 avril, au Palais des Sports de 
Paris, la legende est devenue realite. Le celebre 
logo de Yes venait d’apparattre sur les murs de 
France. L’on comprend des lors pourquoi ils 
etaient si nombreux (5 000 ? 6 000 ? Peut-etre 
plus) a se presser aux portes du Palais. Le reve 
de beaucoup etait en train de se realiser. 


Les fastes de la gloire 

Yes etait arrive la veille, en provenance de 
Rotterdam, dans son avion personnel. Car il faut 
bien un jour pour mettre en place le materiel et 
regler I’impressionnante sono. Toujours ce desir 
de perfection. Eddie Offord, celui que Ton a 
appele le sixieme Yes, supervise toute une petite 
organisation a present parfaitement rodee a la 
suite des tournees intensives effectuees par le 
groupe. Le soirdu concert, lorsque Ton decouvrit 
la scene, on comprit bien vite le pourquoi de 
cette longue mise en place. Tout est impeccable, 
mais aussi fastueux, imposant. Avant meme que 
le gig ait commence, le public sent qu’il n’a pas 
affaire a n’importe qui, et que cette scene, la- 
bas, avec le pesant magnetisme que degage 
toujours une montagne de materiel, constitue 
une parcelle d’au-dela. 

Yes semble avoir cherche en fait a reconstituer 
sur scene I’univers particulier de ses 
compositions, telles qu’elles sont materialisees 
par les dessins de Roger Dean. De grosses 
masses vertes encombrent le sol. Mysterieuses. 
Derriere la scene, deux ecrans symetriques 
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Sorti en 1973. 

Si «Yessongs» etait deja une tour de Babel, on 
ne sut plus que dire lorsque parut ce nouveau 
manifeste de I’aventure poetico-musicale de 
Yes. Une oeuvre, totale, entiere, absolue, 
pensee de bout en bout, voila ce que sont ces 
«Tales from topographic oceans» qui marquent 
a tout egard un paroxysme difficilement 
imaginable. Sommet musical tout d’abord : ces 
quatres pieces d’une face chacune, qui jamais 
ne s’essoufflent, qui jamais n’ont recours a ces 
solos a rallonge qui permettent de faire s’ajouter 
les minutes ; chaque morceau vit logiquement 
son histoire, et le resutat est passionnant. 
Sommet poetique aussi dans I’achevement de 
cette pensee naturaliste et mystique de Yes, si 
pure, si frele, si delicate, mais jamais ridicule, 
parce qu’evitant toute apologie pesante, toute 
deviation sur la musique a messages. «Tales» 
est ce qu’il convient d’appeler un chef-d’oeuvre, 
le mot qui devrait soi-disant tout resumer. Ce 
n’est en fait qu’une bien palote reduction de ces 
quatres faces d’infini et d’eternite. II est vraiment 
fascinant de se dire qu’on puisse aller si loin. 
Tout le magnetisme que Yes exerce sur nous 
devrait finalement pouvoir s’expliquer par cette 
fascination. Mais ce qui est plus louable encore, 
c’est que Yes ne soit jamais tombe dans la 
froideur et I’abstraction. Au-dela de la perfection 
formelle, de la virtuosite enivrante, cette fagon 
unique de distiller le sublime de la vie, tout ce 
qu’il peut avoir de chaud et d’authentique, est 
vraiment I’attrait majeur de Yes, le groupe de 
tout ce qui est ultime. 

Herve Picart 


decoupent leurs silhouettes fantasques. Au 
milieu se dresse un curieux habitacle ou est 
logee la batterie metallisee d’Alan White, 
entouree d’une flore etrange d’instruments de 
percussions et surplombee d’un curieux dome 
vert, au dessin irreel. A droite, derriere les 
claviers de Wakeman, se dresse des tuyaux 
d’orgue stylises, disposes en eventail, et qui 
s’eclairent de rouge en suivant le rythme et les 
changements de registre des notes produites 
sur le mini-Moog. A gauche, I’arbre a guitares 
de Steve Howe, qui lui permet de changer de 
guitare sans avoir a enlever celle qu’il porte. Et 
puis, derriere, un tunnel opalescent. Lorsque la 
lumiere s’eteint et que montent peu a peu dans 
I’ombre les harmonies de «L’oiseau de feu» de 
Stravinsky, celui-ci se met a s’eclairer dans un 
bouillonnement de couleurs de plus en plus 
intenses. Et lorsque la musique a atteint son 
plus haut degre, le groupe apparatt a la sortie 
du tunnel. Tout est admirablement prepare. On 
sent dans cette mise en scene, dans ce sens 
de la grandeur, du ceremonial, tous les fastes 
d’un groupe hors du commun a qui la reussite a 
permis de visualiser au maximum son originate, 
d’envelopper soigneusement sa musique 
majestueuse de tout un environnement a sa 
mesure. 

Par opposition, les musiciens eux-memes ne 
donnent jamais I’impression de vouloir en mettre 
plein la vue. Aucun exhibitionnisme, ni meme 
cette morgue un peu hautaine qui est I’apanage 
des rock-stars. En fait, aucun d’entre eux ne 
se comporte comme une super-vedette, meme 
Wakeman. Le groupe n’a pas ete starise somme 
toute, parce que finalement ses membres sont 
toujours sur la reserve, tres discrets, voire 
ranges. Jon Anderson, celui que Ton ne pourra 
jamais appeler le leader de Yes (on ne sait trop 
pourquoi), n’a vraiment rien d’une star : petit, 
discret, tout vetu de blanc, une presence toute 





a I’image de ce personnage ascetique et reveur. 
Mais quelle voix! Quelle efficacite ! A sa gauche, 
Steve Howe, la figure mangee par ses longs 
cheveux blonds. Pendant tout le concert, Steve 
donnera cette impression d’une totalite, d’un 
homme-guitare, nerveux et attentif, multipliant 
les prouesses sans pourtant jamais tomber 
dans I’exercice de style et le faire-valoir toujours 
gratuit. A droite de Jon, Chris Squire, elegant, 
raffine : cuissardes blanches, long manteau 
flottant, tunique legere. Un petit romantique 
qui, de sa basse, souleve des montagnes de 
swing et de puissance. Contraste. Alan White, 
lui, est quasiment invisible : chevelure blond 
pale perdue entre I’architecture mouvante de 
sa batterie. Et, la-bas, Neptune Wakeman, 
tout blond, tout metal, recueilli. Rick n’a rien de 
commun, sur scene, avec un Keith Emerson. II 
ne joue pas les stars turbulentes. Aucun jeu de 
scene. II se contente (!) de jouer, impassible, 
avec une diabolique precision, reglant a chaque 
fois ses moogs. Alchimiste extraordinaire, il ne 
se fait valoir qu’a travers la perfection de son 
jeu, sa virtuosite, sa sensibilite, son inspiration, 
son inspiration romantique mais tellement 
electronique. Et I’attitude de Wakeman presente 
un curieux contraste avec la fascination qu’il 
engendre dans le public, chez ces fans qui en 
ont fait deja plus qu’une star: presque un dieu, 
chez ces fans qu’une envolee de moog, qu’une 
echappee de clavecin font raler de plaisir. 
Magnetisme uniquement musical. Voila qui est 
vraiment etonnant. Mais tel est Yes finalement: 
fastueux mais pas factice. Pour lui, la majeste, le 
sublime sont des realties, et non pas des mises 
en scene laborieuses comme on en voit tant 


dans ce monde du rock ou des mauvais gargons 
soudainement enrichis cherchent a faire croire 
qu’ils sont devenus des seigneurs. Yes n’a pas 
la fadeur de ces nouveaux riches. Sa grandeur 
sonne vrai, et c’est cela qui etonne le plus. 

Rien qu’un triomphe 
de plus 

Des les premiers accords de «Siberian 
Kathru», Ton sentit bien vite que quelque 
chose d’exeptionnel commangait. La musique 
de Yes possede une inimitable densite. Son 
riche, epais, doux comme un evanouissement, 
puissant aussi. Chez lui, la sophistication n’a pas 
etouffe les pulsations du rock, et c’est la ce qui 
fait la saveur unique de sa musique. «And you 
and l», qui suivit, nous permit de comprendre en 
fait a quel point Yes est symphonique, non pas 
au sens un peu pejoratif du terme (academisme 
pompeux et poussieres classiques), mais 
dans la realite meme du terme. Tous les cinq 
contribuent a egalite a un envoi commun. Un 
solo de Steve Howe ou de Rick Wakeman 
ne constitue jamais une aventure solitaire ; 
tout le monde suit, monte et improvise en 
meme temps, en toute perfection. L’intro de 
«Close to the edge» fut saluee par un tonnerre 
d’applaudissements. Cette piece fut I’un des plus 
beaux morceaux du show. D’abord inondee de 
mille rayons de lumiere blanche tournoyante, la 
salle replongea dans la nuit cosmique. Sur des 
ailes se deployant derriere I’habitacle-batterie 


apparaissent des images stellaires. Musique et 
show forment un tout sublime et tres depaysant. 
Quand la musique se fait errante, quelques 
langues de fumees viennent ramper sur le sol. 
Toujours ce cote d’irrealite nebuleuse qui fait 
le charme de Yes. Ce fut vraiment splendide. 
Le groupe entama ensuite le gros morceau 
du concert avec trois extraits de «Tales from 
topographic oceans» : «The revealing science 
of god», «The ancient» avec un Steve Howe 
merveilleux faisant hurler sa guitare par- 
dessus les percussions de White, Anderson et 
Squire, puis se livrant a sa desormais rituelle 
demonstration de guitare acoustique, et enfin 
«Nous sommes du soleil», considerablement 
enrichi par rapport a la version du disque, avec 
notamment un solo de batterie de White (a ce 
moment, le sommet de son habitacle se deploie 
en deux ailes de papillon qui battent lourdement 
dans I’air) et une echappee de Squire a la basse 
(un tres grand bonhomme, ce Squire). Au rappel, 
le groupe revint interpreter «Roundabout», 
avec un Wakeman dechaine cette fois sur son 
Hammond, et un dernier «Starship trooper» 
pour ce public qui les aurait bien ecoutes toute 
la nuit. Pour Yes, ce ne fut qu’un triomphe de 
plus. Mais pour ceux qui sortaient ce soir-la du 
Palais des Sports, c’etait beaucoup plus que 
cela, I’impression de revenir d’ailleurs peut- 
etre. Les mots n’arrivent pas a rendre compte 
de ces moments d’intensite privileges ou Ton a 
I’impression d’avoir gagner I’eternite. Quel grand 
groupe que ce Yes 

Herve Picart 










YES «Close to the edge» 

(Atlantic WEA 50012) 

Le disque qui demontra que Yes etait un 
groupe qui lui aussi apportait quelque chose 
de radicalement nouveau, un mixte envoutant 
d’esthetisme classique et une matiere sonore 
absolument nouvelle dans sa conception et 
sa facture. Et aime-t-on «And you and l» pour 
sa pure beaute ou pour ce qu’il represente 
musicalement ? 

PATRICK EUDELINE 



Yes ! yes ! yes 

On ne danse pas non plus avec YES. On aime 
bien chez nous les gros gateaux somptueusement 
decores. 

Quoi qu’il en soit, le concert donne au Palais des 


Sports a Paris restera pour beaucoup I’un des 
evenements de ces cinq dernieres annees. 

II faut reconnaTtre que Yes sait parfaitement allier 
le doux bruissement d’une culture aristocratique 
aux vrombrissements du rock. II se place ainsi 
a la croisee de chemins ou chacun se retrouve. 
Alors que GENESIS deconcerte un peu avec 
«Selling England by the Pound» et que KING 
CRIMSON tangue une fois de plus, Yes atteint tout 
naturellement un sommet auquel il etait promis, 
mais dont il redescend regulierement. 


WAKEMAN est deja une star a part entiere. II 
entame une carriere solo assez deconcertante. 
Apres avoir exhume les six femmes d’Henry 
VIII, le void en voyage au centre de la Terre. 
Pour certains, il ressemblera a une descente aux 
enters. Wakeman perd son credit aupres des 
gens serieux. Tant mieux. 

ALAIN PONS. 
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4 ( 2) DOCTOR JIMMY 

Who - Track 
5(16) * BURN 

Deep Purple - Purple 

6 ( 1) 5-15 

Who - Track 

7 (19) * DANCING WITH THE 

MOOLIT KNIGHT 
Genesis - Charisma 

8 ( 4) MUSCLE OF LOVE 

Alice Cooper - Warner Bros 

9 ( 6 ) ANGIE 

Rolling Stones - Rolling Stones 
10(11) * PHOTOGRAPH 

Ringo Starr - Apple 
11 (16) * I’M THE GREATEST 
Ringo Starr - Apple 
12(5) AMSTERDAM 

David Bowie - RCA 
13(7) THE REAL ME 
Who - Track 

14 (—) * FIRTH OF FIFTH 

Genesis - Charisma 

15 ( 9) MIND GAMES 

John Lennon - Apple 
16(15) * TIME 

Pink Floyd - Harvest 


2(1) QUADROPHENIA 

Who - Track 

3 ( 3) PIN UPS 

David Bowie - RCA 

4 ( 4) SELLING ENGLAND 

BY THE POUND 
Genesis - Charisma 
5(11) * BURN 

Deep Purple - Purple 
6 ( 5) RINGO 

Ringo Starr - Apple 
7(19) * LIVE DATES 

Wishbone Ash - RCA 
8 ( 8) GOAT’S HEAD SOUP 

Rolling Stones - Rolling Stones 
9(10) * MONTROSE 

Montrose - Warner Bros 
10(13) * PLANET WAVES 
Bob Dylan - Asylum 
11 (—) * ROCK N’ROLL ANIMAL 
Lou Reed - RCA 

12(7) TYRANNY & MUTATION 

Blue Oyster Cult - CBS 

13 ( 6 ) MUSCLE OF LOVE 

Alice Cooper - Warner Bros 

14 ( 9) BRAIN SALAD SURGERY 

Elp - Manticore 


17(14) * JERUSALEM 

Elp - Manticore 
18(24) * TOUGH MAMA 

Bob Dylan - Asylum 

19 (25) * BAD MOTOR SCOOTER 

Montrose - Warner Bros 

20 (27) * STREET LIFE 

Roxy Music - Island 

21 (10) SWEET FREEDOM 

Uriah Heep - Island 

22 (30) * DIRGE 

Bob Dylan - Island 

23 (—) * PRISON SONG 

Graham Nash - Atlantic 

24 (—) * ON A NIGHT LIKE THIS 

Bob Dylan - Asylum 
25(12) STAR STAR 

Rolling Stones - Rolling Stones 
26(21) HEARTBREAKER 

Rolling Stones - Rolling Stones 

27 (—) * HEROIN 

Lou Reed - RCA 

28 (—) * LADY DAY 

Lou Reed - RCA 

29 (—) * BABY’S ON FIRE 

Eno - Island 

30 (—) * POSITIVE VIBRATIONS 

T.Y.A. - Chrysalis 


15 (—) * TODD 

Todd Rundgren - Bearsville 

16(16) ALADDIN SHANE 

David Bowie - RCA 

17(25) * BERLIN 

Lou Reed - RCA 

18(17) YESSONGS 
Yes - Atlantic 

19 (—) * STARLESS AND 
BIBLE BLACK 

King Crimson - Island 
20(21) * MEKANIK DESTRUKTIW 
KOMMANDOH 
Magma - Vertigo 

21 (22) * WILD TALES 

Graham Nash - Atlantic 

22 (23) * BAND ON THE RUN 

McCartney’s Wings - Apple 

23 (—) * THE DARK SIDE 

OF THE MOON 
Pink Floyd - Harvest 

24 (—) * SECRET TREATIES 

Blue Oyster Cult - CBS 

25 (—) * CHICAGO SEVEN 

Chicago - CBS 


1(9)* RITUAL (NOUS 

SOMMES DU SOLEIL) 

Yes - Atlantic 

2(22) * REBEL REBEL 

David Bowie - RCA 
3(8)* THE REVEALING 
SCIENCE OF GOD 

Yes - Atlantic 


1(2)* TALES FROM 

TOPOGRAPHIC OCEANS 

Yes - Atlantic 
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1974.06 - Rock & Folk n° 89 : Reportage «Concert au Palais des Sports de Paris le 19 avril» 



«ll n’y a rien de pi re qu’un musicien de 
rock qui essaie de jouer a la maniere d’un 
musicien classique; de meme, il n’y a rien de 
pi re qu’un musicien classique qui essaie de 
jouer dans la plus pure maniere rock’n roll! 
Ce que nous faisons, nous ne le faisons 
jamais en nous disant: le public va aimer 
cela ; il n’y a pas de frime chez nous. La 
musique doit etre assez belle pour n’avoir 
besoin de rien d’autre qu’elle-meme. On ne 
devrait pas avoir besoin de faire toutes ces 
betises, se tenir sur la tete, sauter ici et la, 
bousiller des guitares. Yes n’a absolument 
rien a voir avec tout cela !» 


Detour 

Au hasard d’une interview avec Rick 
Wakeman avant le concert du Palais 
des Sports (19 avril), ces declarations 
volontairement paradoxales, d’une certaine 
maniere contradictoires avec la realite de 
Yes, presentation stimulante. D’interview, 
il n’y a eu que celle-la, en bonne et due 
forme. Chris Squire etait invisible, Alan 
White absent, et Jon Anderson... retenu 
par un eminent journaliste d’une non moins 
eminente revue specialisee anglaise. 
Steve Howe, lui, a accepte une discussion, 
apres le concert, tard dans la nuit, sans 
magnetophone. 

Wakeman n’ayant pas donne d’interview 
apres ses deux concerts en solo a Londres 
(«Je n’etais pas vraiment en etat...!»), cette 
rencontre etait une bonne occasion de faire 
un detour et de parler de ce «Voyage au 
centre de la terre» du 18 janvier 1974. 


RickWakeman:« Vousavezaimeleconcert?» 
Claude Alvarez-Pereyre «Oui, 

enormement. Mais j’ai ete un peu degu 
par le guitariste : il m’a semble un peu en 
dehors de I’ensemble... 

- Nous avons eu un probleme de repetitions. 
Nous sommes revenus des Etats-Unis le 15 
decembre, et nous avons immediatement 
commence les repetitions. Mais le 
guitariste, qui est vraiment un guitariste 
extraordinaire, etait a ce moment la en 
Amerique, avec Engelbert Humperdinck, 
et il n’est pas revenu a Londres avant 
la fin de la premiere semaine de jan¬ 
vier ; et ga a vraiment ete tres dur pour 
lui de s’integrer aux repetitions. C’est 
vraiment do mm age qu’il ait un peu manque 
de repetitions, mais c’est vraiment un des 
guitaristes de seance les plus cotes en 
Angleterre. 

- Avez-vous I’intention de partir en tournee 
avec le spectacle ? 

- Oui. Au debut, je n’en avais pas I’intention. 
Qa devait etre une soiree unique, une 
sorte de remerciement pour tous les 
gens qui s’etaient occupes de I’album 
«Henri Vlll» ; mais tout le monde semble 
avoir enormement apprecie les concerts, 
et des organisateurs m’ont dit : «ll faut 
absolument faire une tournee, des concerts 
supplementaires ; c’est injuste de reserver 
ga a Londres !». Alors, des que je rentrerai 
a Londres, je deciderai des dates d’une 
tournee. Je compte venir en Europe avec, 
et j’espere pouvoir trouver dans chaque 
pays, un acteur aussi connu que David 
Hemmings en Angleterre pour dire dans la 
langue du pays les extraits de Jules Verne, 


en liaison de la musique. Les chansons, on 
les laissera en anglais et j’utiliserai le meme 
orchestre, la meme chorale et le meme chef 
d’orchestre. II a quand meme fallu sept ou 
huit repetitions avec I’orchestre ! Alors, si je 
devais tout reprendre a zero avec d’autres 
gens, il me faudrait six autres mois pour tout 
bien Her! 

- Cette experience vous a-t-elle appris des 
choses que vous utilisez maintenant dans 
Yes? 

- Mon experience solo et ma participation a 
Yes sont deux choses absolument separees. 
Pour nous tous, quand nous composons, 
il y a certaines choses qui sont utilisables 
dans Yes, et d’autres qui ne s’accordent pas 
du tout avec le style de Yes ; ce sont deux 
entites absolument differentes. 

- Pourtant sur I’album «Henri Vlll» vous 
avez utilise des membres de Yes ! 

- C’est vrai, Bill joue pas mal sur ce 
disque... Mais c’etait volontaire, ga aussi. 
Je ne voulais pas qu’on dise de cet album 
que c’etait un nouvel album de Yes ; et 
j’esperais qu’on apprecierait la musique 
pour elle-meme, pour ce qu’elle etait, et 
non parce que c’etait un me mb re de Yes qui 
I’avait composee ou parce que c’etaient des 
membres de Yes qui I’interpretaient. Et puis 
il y a autre chose : a partir du moment ou 
on utilise un ou deux membres du groupe, 
il est difficile de ne pas tous les utiliser. En 
plus, chaque morceau avait son caractere 
particulier et je voulais prendre pour chacun 
le musicien dont je pensais qu’il le jouerait 
le mieux. Par exemple, pour «Catherine 
Howard», qui est un des morceaux les plus 
doux du disque, j’ai pris Barry De Souza, qui 
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est ce que j’appellerais un batteur leger, fin, 
un peu comme Bill Bruford, j’ai aussi pris 
com me bassiste le bassiste de Strawbs, 
qui est un bassiste plutot melodique, pas 
tenement le type qui appuie le rythme. 

- L’approche globale du rock reste 
en tout cas tres similaire a celle 
de Yes. 

- C’est un peu force. Qa fait trois ans que je 
joue avec Yes, et, de toute evidence, cela 
m’influence... En fait, qa serait dramatique 
qu’il n’en soit pas ainsi! Ce que j’ai, je crois, 
le plus appris de Yes, c’est la precision : 
ne pas garder quelque chose qui n’est pas 
satisfaisant, et ce dont on est sur, ne pas 
I’utiliser tel quel, essayer de I’ameliorer 
jusqu’a ce que qa soitpleinement satisfaisant, 
ou bien I’abandonner carrement.» 

Fantastique 

C’est a un tout autre voyage au centre de 
la terre que nous invite la scene du Palais 
des Sports. Roger Dean, qui accompagne 
d’habitude les tournees de Yes, mais qui 
est absent cette fois-ci, a vraiment pris 
en charge la totalite de I’aspect visuel du 
spectacle, de I’entite Yes. 

A moins d’utiliser des projections, des 
films de nature dechatnee, d’etendues 
desertiques -et on prend alors le risque 
d’egarer I’attention de I’auditeur en sollicitant 
celle-ci de maniere multiple et fractionnee-, 
il ne restait guere au decorateur qu’un 
appareil symbolique assez statique, 
relativement simple mais au symbolisme 
aussi lourd (de sens) que possible. 
Concretement, de la matiere plastique 
translucide, eclairee de tous cotes suivant 
diverses combinaisons (il est bon de savoir, 


pour apprecier la valeur de la performance 
technique, que la rampe de projecteurs 
habitelle du groupe avait, ainsi que I’ampli 
de basse et deux synthetiseurs, perie dans 
un transport aux USA, la rampe utilisee au 
Palais des Sports avait done ete faite un peu 
en catastrophe !) ; toile aussi, flottante, sur 
laquelle sont projetes de temps en temps 
ces symboles qui peuplent le monde de 
Yes, et en particulier ceux qui sont attache 
aux quatre parties des «Histoires des 
oceans topographiques». Couleurs done, 
egalement et formes surtout a droite cet 
arbre-buisson-regime de bananes, rouge 
a gauche, le tunnel caverneux par ou les 
musiciens entrent et repartent, et, surtout, 
cette structure articulee (vivante ?), a la fois 
champignon ronge, scarabee et papillon, 
au centre, surmontant I’enorme masse de 
la batterie. Enfin, cette nappe de fumee 
blanche qui deferle de la scene, et vient 
amplifier au milieu de «Close To The Edge» 
la nappe sonore, comme en suspens, ou 
se melent principalement les claviers, le 
bruissement de la batterie et des notes de 
basse isolees, gouttes espacees. 

La construction du monde de Yes, pourtant, 
ne s’arrete pas aux decors ; I’environnement 
sonore, morceaux de musique courts 
qui servant a combler les blancs entre 
les differentes parties du spectacle ou 
en attendant le retour sur scene pour les 
rappels, est lui aussi congu dans I’optique 
du climat general de Yes : c’est une musique 
tout a fait typee ; une musique du tournant 
du siecle, quand, delaissant un romantisme 
qui s’encroute, Brahms, Wagner, puis 
Mahler, mais aussi les musiciens russes 
font eclater les limites du monde musical, 
introduisent ces dissonances, ces heurts 


harmoniques et sonores, encore timides 
au debut du vingtieme siecle, mais que 
Cage et Strockhausen, de meme que 
Frank Zappa ou Van Der Graaf Generator 
exacerberont Yes, pourtant, en reste a la 
phrase «impressionniste» - Shostakovitch, 
Rachmaninov, plutot que Schoenberg ou 
Xenakis. Rick Wakeman lui-meme I’explique 
en partie : 

«J’aime enormement la musique pour piano 
de Chopin, etje suis vraiment fan a de Mozart. 
En ce qui concerne la musique «classique 
contemporaine», je m’arrete en fait a 
Stravinsky et Shostakovitch. J’ai beau avoir 
pas mat ecoute ce que fait Cage, je trouve 
que c’est encore terriblement experimental. 
Et pour moi, il ne faudrait pas experimenter 
les formes musicales sur le public, sur 
scene, et c’est ce que fait la plus grande 
partie de la musique electronique ou electro- 
acoustique. 

- Et pourtant le melange de musique 
«baroque» et de recherche avec les 
synthetiseurs dans un groupe de rock comme 
Yes, c’est bien aussi de I’experimentation ! 

- C’est experimental dans le mesure ou... 
en fait, nous n’experimentons jamais devant 
le public. Si experience il doit y avoir, elle 
doit deboucher sur quelque chose de fixe, 
de definitif, que I’on peut alors jouer de 
definitivement satisfaisant a tel moment. 
Car la musique n’est que /<affirmation d’une 
periode determinee. Et des choses comme la 
musique de Cage, meme si c’est extrement 
bien fait, c’est quand meme un peu un jeu. En 
plus, pour toute musique, on devrait pouvoir 
trouver une filiation, une relation avec 
un etat anterieur. Avec des gens comme 
Stockhausen, la musique electronique est 
arrivee tout d’un coup, et c’est si different 


















de tout ce qu’il y a eu jusqu’alors ! A 
I’Universite, j’ai joue du Stockhausen, ces 
partitions incroyables avec toutes sortes de 
signes ; c’est vraiment marrant pour celui 
qui joue - parce qu’on en arrive a pouvoir 
faire des choses complement differentes 
a partir de la meme partition - mais c’est 
vraiment penible pour celui qui ecoute ! 
Voila pourquoi j’aime Bartok, et aussi 
Stravinsky: ga, c’etait du moderne, mais on 
pouvait voir d’ou ga venait et ou ga allait... 
C’est magnifique.» 

Et de fait, Steve Howe, parlant de ses 
gouts, plus tard, ne fera que renforcer cette 
position, eclairant retrospectivement la 
coherence du spectacle Yes. 

A I’entree des musiciens pourtant, entree 
bruyamment reclamee, c’est un peu la 
surprise. Bonne surprise bien sur, que 
cette ovation formidable accueillant Yes, 
et qui prouve, tout comme les ovations qui 
accueillent I’annonce par Jon Anderson des 
differents morceaux, que pour la majorite 
du public present (ainsi certainement que le 
public qui n’a pu rentrer... mais ga c’est une 
autre histoire) Yes est un groupe attendu, 
connu, familier des spectateurs malgre sa 
longue absence. Surprise moins bonne, 
peut-etre, que la disparity des costumes des 
musiciens (et peut-etre meme simplement, 
le fait qu’ils soient costumes, a I’exception 
d’Alan White, mais de toute fagon, derriere 
sa batterie...!): si la grande cape scintillante 
or et argent de Rick Wakeman peut sembler 
cadrer avec I’atmosphere generate - elle lui 
donne I’allure d’un sorcier entoure de sa 
machinerie infernale a laquelle il s’affaire 
-, les tenues de Steve Howe et de Chris 
Squire, dentelles et petit page, detonent un 
peu ! «ll n’y a pas de frime chez nous»... ! 

Machine a sons 

Cette gene est quand meme de courte 
duree. Elle s’arrete exactement au moment 
ou Steve Howe joue, seul, rageusement 
sur sa Gibson Stereo, le riff d’introduction 
de «Siberian Kathru», cette phrase si 
caracteristique deja de son style guitare, 
ni franchement accompagnement, ni 
franchement soliste, ces rythmiques en 
accords de deux ou trois notes jouees avec 
la precision et le coule d’un solo. 

((Siberian Kathru», du reste, annonce la 
couleur: duranttout le concert, Yes realisera 
I’exploit des groupes reellement profes- 
sionnels: jouer une musique reconnaissable, 
precise comme le disque Test, et pourtant 
ajouter a chaque moment quelque chose 
de plus. Reconnaissable la musique, car le 


riff d’introduction de ((Siberian Kathru» et le 
premier petit solo de guitare sont quasiment 
note pour note ceux du disque ; idem pour 
le passage solo au clavinet, pastiche d’une 
passacaille jouee au clavecin et que suit 
immediatement une envolee de la slide- 
guitar. Mais ce qu’il y a de plus, c’est la 
presence vraiment physique du son, cette 
balance admirable de clarte et de contrates 
realisee par Eddie Offord. Et qu’on ne vienne 
plus pleurer que I’acoustique du Palais des 
Sports est «pourrie» ! Les felicitations et les 
remerciements des musiciens a I’ingenieur 
du son apres le concert temoignent de 
I’importance qu’a ce dernier dans le groupe. 
Ce qu’il y a de plus aussi, ce sont 
ces mouvements, ces deplacements 
spontanes, tout ce TRAVAIL des musiciens 
sur scene : que ce soit Steve Howe qui 
tourne dans un perimetre delimite par son 
support mobile de guitares, son micro 
et la batterie, quelques pas en arriere, 
ou Rick Wakeman, lui aussi «enferme» 
dans un espace precis et reduit, et dont la 
cape dissimule en partie les nombreux et 
acrobatiques mouvements (a Ten croire, 
d’ailleurs, cette cape n’a pas d’autre raison 
d’etre !), ou que ce soit Jon Anderson, 
qui se deplace lui d’avant en arriere, petit 
bonhomme prodige dont sort une voix au 
timbre puissant et etonnament module 
chaque fois qu’il ouvre la bouche. Le travail 
vocal du groupe est de la meme precision 
que le reste, assure principalement par 
Anderson et Squire, et aussi par Steve 
Howe. C’est pourtant a ce niveau que se 
situe une des deux legeres faiblesses 
revelees par ((Siberian Kathru» : les vocaux 
sont a peu pres incomprehensibles ; si Ton 
en croit Wakeman, ga ne devrait pas avoir 
beaucoup d’importance : 

- «De toute evidence, Jon est le plus proche 
des mots. En ce qui me concerne, je n’y 
comprends strictement rien. Je ne suis 
pas moi-meme un ecrivain tres prolixe, 
et c’est reellement tout un art d’ecrire des 
paroles uniques. Non, je ne peux vraiment 
pas vous les expliquer, je n’honorerais pas 
assez bien leur valeur reelle. Je me suis 
beaucoup plus laisse guider par la musique 
et les arrangements. Et de plus, je classe 
la voix parmi les autres instruments, plutot 
que comme le support de mots qui ont un 
sens precis. Je pense la voix comme un 
instrument. » Et, de fait, I’importance du 
travail accorde aux voix, sous la forme 
d’harmonisations extremement recherchees 
et souvent audacieuses, confirmerait les 
propos de Rick Wakeman. De meme les 
superpositions de mots, qui abondent dans 


((Siberian Kathru», mais que Ton retrouve 
aussi parfois au fil de certains autres 
morceaux, ainsi que la presence de phrases 
chantees soit sur des onomatopees, soit sur 
une succession de mots ayant des sonorites 
voisines (p. ex. «Bluetail/Taifly» et la fin de 
((Siberian Kathru»), semblent indiquer que 
pour Yes, la voix est essentiellement un 
instrument parmi d’autres. 

Close To The Edge 

«And You And l» ; Steve Howe a pris 
une Gibson a double manche, et ses 
arpeges brises a la douze cordes sonnent, 
legerement retenus, soutenus par I’orgue. 
Puis bientot, sur une rythmique absolument 
simple - battements reguliers de douze 
cordes, temps marques au pedalier de 
basses d’orgue (c’est le bassiste qui s’en 
charge), le tout enrobe, fondu par I’orgue -, 
la voix d’Anderson s’eleve, precise, delicate, 
voilee. Et malgre la plus grande simplicity de 
ce morceau, quelle variete dans I’arrange- 
ment: alternance des sons du synthetiseur 
et de I’orgue, alternance d’une rythmique 
neutre et claire sur le manche douze 
cordes, et d’un style plus syncope, melant 
des traits de hard et de country rock sur 
le manche douze cordes. C’est peut-etre 
dans ce morceau, I’un des plus egaux du 
repertoire de Yes que la voix d’Anderson 
affirme son originality et sa force ; 
puissance, facility a chanter des 
intervalles complexes dans I’aigu (en 
particulier au milieu du morceau, quand 
I’orgue et la slide guitar se repondent) ; 
c’est la voix aussi qui assure dans 
ce morceau le mouvement constant 
d’ascension, theme central que Ton 
retrouve exprime le plus clairement a la 
fin : «Et toi et moi nous nous elevons a 
travers les formes du matin/Et toi et moi 
depassons le soleil pour atteindre la riviere/ 
Et toi et moi nous elevons toujours plus pres 
du mouvement/Et toi et moi nous sommes 
appeles au dela des vallees de mers 
infinies». 

Pour finir la premiere partie, ((Close To The 
Edge», ce morceau qui est certainement 
I’une des plus grandes reussites de Yes, I’un 
des plus beaux morceaux longs (d’environ 
une face de disque) de la pop-music. La 
encore, les parties separees, autant de 
mouvements d’une symphonie font se 
succeder une grande variete de tempos, de 
sons. Dans I’introduction, un de ces solos 
de Steve Howe que Ton ne retrouve chez 
aucun autre guitariste : course effrenee le 
long du manche, au mepris de toutes les 
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lois harmoniques, avec des temps d’arret 
jamais places au meme endroit, avec aussi 
une grande variete d’attaque des notes, 
une grande variete de sons, et c’est le 
theme central du morceau qu’il egrene en 
notes claires. Des le changement de tempo, 
Anderson lance son chant, ascendant 
a nouveau, legerement obsessionnel ; 
et pendant les deux premieres parties 
du morceau, il monopolise I’attention, a 
I’exception de quelques riffs de guitare, 
d’orgueoudebassequiressortental’occasion. 
Le role de la basse, d’ailleurs, est une des 
composantes essentielles du son de Yes : 
cette basse est comprise comme UNE 
des composantes du rythme et non pas 
comme la moitie de la base rythmique. Elle 
est aussi une composante du son global, 
parfois jouee tout en aigu, ou en saturation, 
ou doublee de pedalier de basses d’orgue, 
etc... Mais en tout cas, a I’image des autres 
instruments, elle possede une liberte totale. 
La maniere de composer et de travailler 
de Yes est d’ailleurs le signe de cette 
independance. Steve Howe et Alan White 
s’accordent a dire que dans Yes la notion de 
«rythmique» n’existe pas : chacun apporte a 
I’ebauche ses propres idees rythmiques, et 
d’ailleurs pas seulement en ce qui concerne 
son propre instrument. Rick Wakeman, lui, 
est plus precis encore : 

- En general, on s’apergoit que les groupes 
composent sur la base d’idees rythmiques. 
Notre approche est differente. Je crois 
que la majorite des musiciens essaient 
d’abord de trouver de jolies progressions 
d’accords et un rythme. Nous travaillons 
a partir de la ligne melodique, et c’est 
a partir de la melodie que le rythme se 
construit et evolue. II en va de meme pour 
les arrangements, dont le role est de faire 
progresser la melodie... Par exemple, Steve 
pense a une petite chose qu’il a dans la 
tete depuis un ou deux ans, et dont il croit 
qu’elle introduirait telle melodie vraiment 
bien. On I’essaie, et Chris, par exemple, dit 
: «Qa sonnerait mieux au mellotron avec la 
melodie, et puis il se peut que je propose 
une phrase de liaison, que nous essayons; 
mais Alan a peut-etre une phrase un peu du 
meme genre et suggere que nous fondions 


les deux ensemble, et ainsi le tout se 
construit. 

- Qa vous arrive de «faire le bceuf» sur des 
idees personnels ? 

- Oui, mais sur la base de la melodie qui 
est proposee. II arrive aussi qu’une fois au 
studio on enregistre quelque chose dont on 
est vraiment content, et qu’on s’apergoive 
qu’il faut changer des choses ici et la, 
pour aboutir a quelque chose de different. 
J’ai chez moi un demo de «Close To The 
Edge», si je vous le faisais entendre vous 
ne reconnaitriez pas le morceau. 

Mais sur la scene, cet eclatement de la 
rythmique est particulierement sensible 
au milieu du morceau, avec quatre etages 
de rythmes differents, juste avant que ne 
tombe cette nappe sonore, ponctuee de 
temps en temps de notes de basse, de sons 
de guitare, de percussions, le tout autour du 
theme, completement dissolu, du morceau : 
«total mass retain» - retenue complete de 
la masse». Puis cet ample orgue d’eglise 
introduit le centre du morceau, «l Get 
Up I Get Down», sur un fond de batterie 
fremissante et d’orgue qui marque tous les 
temps de la mesure. L’influence baroque, 
reconnue par Wakeman, s’affirme dans ces 
morceaux d’orgue, mais aussi celle de Lizt 
ou Cesar Franck, alors que des breaks de 



batterie de plus en plus puissants et des 
dessentes de basses introduisent la fin - un 
solo d’orgue bluesy et les derniers couplets 
de nouveau sur un rythme infernal. 

Les Histoires... 

La deuxieme partie se compose des 
parties I, III et IV des «Histoires des oceans 
topographiques» (il paraitrait que Wakeman 
ne voudrait plus jouer la deuxieme partie! ?). 
Jon Anderson passera une grande partie 
de ces morceaux derriere un ensemble 
de percussions et de caisses de batterie 
amenage entre le guitariste et le batteur. 
Steve Howe, lui, a troque sa Gibson Stereo 
pour une Gibson Les Paul qui doit avoir vingt 
ans au moins (renseignement pris apres le 
concert elle est de 1952 ou 1953). Parler de 
guitares en termes precis et techniques, ce 
n’est pas faire preuve de pedantisme, mais 
c’est simplement parler de Steve Howe tel 
qu’il se decrit lui-meme : «Un bon guitariste 
ne peut faire autrement que collectionner 
les guitares, en avoir le plus possible, pour 
des sons differents... Je ne me deplace 
jamais sans guitare, je joue tout le temps, 
generalement avec une vielle Martin qui a 
un manche intermediaire, ce qui me permet 
de me faire la main pour pouvoir jouer tout 
de suite apres sur n’importe quel manche. 
Mais avant chaque concert, je reste tres 
longtemps a accorder et a jouer mes 
guitares. » Et de fait, la chambre de Steve 
Howe est remplie d’etuis de guitares. II a 
d’ailleurs ouvert une boutique a Londres ou 
un luthier repare et fabrique des guitares, 
ou Ton peut voir certains des modeles de 
la collection personnels de Howe. II a aussi 
dessine et congu une guitare il y a quelques 
annees, et va s’y remettre. Et le lendemain 
du concert, il avait I’intention de partir dans 
Paris a la recherche de guitares d’il y a 
trois ou quatres cents ans, car, comme on 
aura I’occasion de s’en apercevoir dans le 
troisieme mouvement des «Tales...», Steve 
Howe possede une fantastique technique de 
guitare classique : marque principalement 
par les compositeurs baroques et les 
compositeurs comme Villa-Lobos, ainsi que 
par Julian Bream, le guitariste de Yes est 
aussi a I’aise la qu’ailleurs. Les bandes de 
son album solo (a parattre prochainement, 
produit par Jon Anderson) qu’il m’a fait 
ecouter traduisent d’ailleurs une influence 
plus grande de la guitare classique dans 
ses compositions solo que dans la musique 
de Yes. Mais ce disque solo temoignera 
de la meme richesse dans son style, cette 
faculte de faire se succeder, comme dans 
ce premier mouvement des «Tales...», des 
licks de guitare country, de rock, un court 
solo dans un esprit jazz, avec cette sonorite 
a la fois seche et chaude. Ce premier 
mouvement fait passer un cran de plus a 
I’intensite du spectacle Yes, le mellotron 
et le synthetiseur prenant une place plus 
grande, en particulier. 

Le troisieme mouvement de «Tales...» rend 
honneur au travail de la batterie. Alan White, 
ravi d’avoir rejoint Yes parce qu’il en avait 
marre de faire des seances, apres son 
depart d’avec John Lennon, semble s’etre 
parfaitement integre au son de Yes. 
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Rick : «Je pense que Yes aurait evolue de la 
meme maniere si Bill Bruford etait reste. Ce 
qui a change, bien sur, c’est que Bill etAlan 
sont deux batteurs complement differents. 
Bill etait extremement precis, technicien, un 
batteur tres, tres intelligent... car c’est a ce 
style qu’il a ete entrame! Alan est beaucoup 
plus un batteur de rock, bien qu’il soit 
extremement precis. II a ap porte au groupe 
un laisser-aller qui faisait un peu defaut. 
Mais, d’un autre cote, I’essentiel de la 
technique reste le meme, puisque les quatres 
autres membres du groupe sont encore 
la!» 

L’ovation qui a salue la fin de ce troisieme 
mouvement, le plus ingrat des «Histoires...» 
par ses dissonances frequentes, ses 
cassures de rythme, comme celle qui a 
salue particulierement le solo de guitare 
«classique» de Steve Howe (ainsi que celle 
qui avait salue a I’Olympia un autre solo 
acoustique - celui de Stanley Clarke a la 
contrebasse), temoignent de I’attention de 
plus en plus grande portee par le public a 
une expression moins spectaculaire que 
le dechatnement du hard-rock, plus intime, 
et plus «belle» peut-etre. Ce passage de 
guitare acoustique introduit I’un des plus 
beaux passages vocaux de I’ensemble, un 
son qu’on dirait venu de groupes country ou 
folk des Etat-Unis. 

«Ritual. Nous sommes du soleil». Enfin, 
le point culminant. Un riff d’ouverture qui 
rappelle un peu celui de «Close To The 
Edge», et sur un rythme rapide (la plupart 
des morceaux ont d’ailleurs ete pris plus 
rapidement que sur les disques) c’est le 
dechatnement de la guitare en phrases 
absolument simples riffs de rock mi-solo 
mi-accompagnement, comme dans 
«Siberian Kathru», puis un trait puissant 
de basse, une dentelle de guitare, a 
nouveau, pour introduire par une melodie 
d’une grande plenitude le chant «Nous 
sommes du soleil», alors que le mellotron 
pose le climat d’ensemble et que la guitare 
poursuit son contrechant en dentelle. La 
basse a, dans ce morceau, une importance 
tres grande : a I’egal de la guitare, elle se 
charge d’une partie des contrechants ; 
Chris Squire, qui n’a pourtant pas arrete 
de sauter partout (sauf dans le mouvement 
precedent, ou, pour accompagner la guitare 
acoustique de Steve Howe, il a lui aussi 
pris une guitare basse acoustique qu’il a 
jouee tout a fait statique - il est vrai que 
c’est un instrument assez peu maniable), 
se dechatne surtout dans son solo mene 
a une vitesse folle et qu’il termine en 
s’accompagnant a la voix. La musique 
de Yes eclate dans toute sa simplicite, 
simplicite que le disque masque peut-etre 
un peu. Simplicite d’une musique fondee 
sur un principe de variete, de mouvement, 
de contrastes, et toutes ces superpositions 
de rythmes, de sons, sont finalement 
aisement decomposables en grands 
elements remarquablement combines. Rick 
Wakeman : 

- La plus grande partie de la musique de 
rock aujourd’hui est fondamentalement 
simple. II y a vraiment beaucoup de bons 
musiciens de rock actuellement, mais nous 
avons le sentiment qu’ils ne vont pas aussi 


loin qu’ils le pourraient, qu’ils se contentent 
de trop peu. Nous pourrions tres facilement 
monter sur scene et jouer du rock toute la 
nuit; nous nous en tirerions tres, tres bien, 
mais nous serions un peu degus par nous- 
memes et nous pensons que le public aussi 
serait degu : eux et nous attendons autre 
chose de nous-memes! 

Peut-etre est-ce une raison 
commerciale, une raison d’argent qui 
pousse pas mal de musiciens a se 
limiter a ce qui est facile, a jouer «ce qui 
marche» ? 

- Certainement. Mais si on croit a sa 
musique, on doit faire passer quelque 
chose. La musique est certainement dans 
une mauvaise passe en Angleterre en 
ce moment. En particulier, on ne trouve 
plus de groupes de dimension moyen- 
ne ; il n’y a plus que les tres gros groupes 
et les amateurs. La cause est simple : 
quand j’ai commence il y a cinq ou six 
ans, on pouvait jouer tous les soirs devant 
deux, trois cents personnes, dans des 
clubs, des pubs. On demandait un tarif 
hebdomadaire, de quoi pouvoir payer le 
loyer, mais si on faisait ga serieusement, 
au bout d’un an, on avait joue devant 
cinquante a soixante mille personnes : 
voila comment les groupes commengaient; 
vous vous faisiez connaftre toujours plus, 
la musique s’ameliorait, et pour peu que 
vous vous accrochiez, vous etiez de plus en 
plus connu, et le disque devenait possible, 
et aussi le succes, et la vente de disques. 
Mais maintenant ga n’est plus possible. 
Les promoteurs ne sont plus interesses 
par des concerts de deux cents personnes 
ou ils ramassent deux mille balles, quand 
ils savent qu’ils peuvent organiser des 
concerts beaucoup plus importants et se 
faire beaucoup plus d’argent. Consequence, 
le fosse entre les groupes etablis, qui ne 


cessent de grandir, et les petits groupes 
croit constamment. Quant au circuit des 
universites, il est de plus en plus rare, car 
les universites ont des budgets de plus 
en plus petits. Genesis doit etre le dernier 
grand groupe anglais qui soit «sorti» de ce 
circuit. II ne reste plus qu’une solution aux 
petits groupes: faire des premieres parties; 
pouvoir jouer leur musique devant le plus de 
personnes possibles dans la demi-heure qui 
leur est allouee. Et encore, je ne parle pas du 
probleme de la qualite et du cout du materiel. 
Un concert de Yes coute quand meme 
100 000 F. (nouveaux !) : dix-huit tonnes 
et demie de materiel, tout ce qui entoure 
la musique, vingt-deux personnes a depla¬ 
cer!...» 

«Nous sommes du soleil» s’est achieve en 
triomphe, et les musiciens ressortent par 
le tunnel. Ils reviendront (cette fois, Steve 
Howe avec une grosse Gibson de jazz a 
caisse) pour deux rappels - dont le fameux 
«Roundabout» -. 

De toute evidence, on attendait Yes depuis 
si longtemps que les quelques imperfections 
(heureusement qu’il y en a eu) sont passees 
inapergues, ou du moins furent de peu 
d’importance, tels le mauvais reglage de 
balance de la basse au debut ou quelques 
flottements dans les vocaux. Mais qu’est-ce, 
a cote de la quantite et de la qualite de la 
musique, jouee avec une intensity, une 
simplicite et une chaleur qui font que Yes 
depasse litteralement le professionna- 
lisme ? A mi-chemin peut-etre entre King 
Crimson et Genesis, entre le depouillement 
d’un regard porte exclusivement sur la 
musique et les fastes de la mise en scene et 
du spectacle, Yes, une voie isolee, inegalee. 

Claude ALVAREZ-PEREYRE. 
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1974.06 - Rock & Folk n° 89 : Evenement «A I’exterieur du Palais des Sports a Paris le 19 avril», «C.R. YES» 



Ms n’ont pas de chance, Yes. La derniere 
fois qu’ils etaient venus a Paris, c’etait deja 
au Palais des Sports, en 71, a la meme 
affiche que Soft Machine, Iron Butterfly 
et quelques autres. Mais ils n’avaient pas 
joue, parce que I’endroit etait rapidement 
devenu une place forte investie par ce 
que France-Soir appelle des «elements 
incontroles», et cernee par des flics guere 
plus controlees. Qa avait ete une casse 
memorable. 

Ce concert 74 de Yes, je I’ai suivi de 
I’exterieur, parce que ce qui se passait dans 
la rue etait nettement plus mouvemente 


que ce qui se passait sur scene... D’entree, 
les vibrations autour du Palais des Sports 
etaient exactement les memes qu’en 71 : 
climat de flip, surexcitation et agressivite 
trouble. Vraiment rien a voir avec la 
musique de Yes. 

Du cote des flics, d’abord, une provocation 
comme on croyait ne plus en voir. Depuis 
a peu pres deux ans maintenant, on 
pouvait penser qu’ils avaient compris : 
a chaque concert les forces de I’ordre 
etaient certes toujours la en nombre, mais 
de fagon plus discrete, stationnees dans 
des rues adjacentes (c’etait le cas aux 
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Who il y a deux mois, par exemple). Cette 
fois-ci, elles s’exhibaient a nouveau a 
I’entree, arrogantes et agressives comme 
aux plus beaux jours... 

L’affrontement etait inevitable : il y avait la 
des tas de jeunes types aussi surexcites 
qu’eux, n’attendant que ga. 

Sans compter le service d’ordre engage 
pour la circonstance. La meme bande 
de petites frappes qu’aux Who, frimant 
avec des barres de fer a la main et ne 
demandant, elles aussi, qu’a cogner. Et 
leur chef Glen, jouant les caids, en grande 
conversation strategique avec deux 
officiers de CRS... 

Qu’importe qui a commence, ou comment. 
Les portes de verre ont vole en eclats, des 
pierres ont ete jetees, les flics ont sorti 
casques et armes avec un plaisir evident, 
et ils ont charge. 

Qa a dure pendant tout le temps que 
Yes jouait, a I’interieur. C’est la premiere 
fois que j’ai vu les flics charger en 
criant - comme une charge de peaux- 
rouges dans un western. Qa en devenait 
ridicule, on aurait dit un jeu : les CRS 
chargeaient, les petits mecs s’enfuyaient 
le long d’un boulevard. Cinq minutes 
plus tard on voyait les flics revenir en 
se promenant, la matraque pendante 
et le casque a la main, une cigarette 
aux levres (pendant le service ?). Et ils 
discutaient en rigolant : «Tu as vu celui- 
la ? II a fait un roule-boule !». A peine 
etaient-ils passes que les petits mecs 
revenaient, I’avant-garde se camouflant 
de voiture en voiture. Ils avaient pour 
la plupart entre 16 et 18 ans, et meme 
moins. Le visage farouche, la meche 
rebelle, se prenant manifestement pour 
Geronimo. Ils recommengaient a lancer 
des injures et des pierres, a distance 
respectueuse, jusqu’a ce que les flics 
chargent a nouveau, en criant... Et ga 
recommengait. 

II y a eu au moins une voiture de police 
salement amochee, et sur le Boulevard 
Lefebvre des mini-barricades faites 
d’ordures et de palissades en bois qui 
brulaient. Mais tout ce cirque aurait 
surtout paru absurde si le comportement 
des flics n’avait pas ete aussi sauvage et 
incontrole. 

A la sortie du concert, on aurait pu craindre 
le pire. Mais les cars des CRS n’etaient 
plus la - ils etaient alles se garer a cote, 
rue du Hameau. Un peu tard... 

Je ne sais pas quelle est la conclusion 
a tirer de tout cela. L’agressivite et la 
provocation etaient partout, la betise 
aussi. Pour tout le monde, les flics comme 
leurs antagonistes, le concert n’etait qu’un 
pretexte. Une seule chose est certaine : 
quelque chose ne va pas dans le Royaume 
de France. 

Herve MULLER. 













































































1974.06 - Rock & Folk n° 89 : 
Evenement «A I’interieur de I’enceinte 
du Palais des Sports», «No» 

No 

Je fais partie de ceux qui, le 19 avril 
au soir, se sont rendus au Palais des 
Sports dans I’espoir d’ecouter Yes 
et sont tombes sur une compagnie 
de CRS et tous les propres flics du 
Palais des Sports, des petits rigolos 
aux blousons de cuir, aux foulards 
autour du cou, fleau d’arme a la 
ceinture, voire gants de hockey (!) II 
y en a un qui pourra se reconnaitre... 
Qu’ils sont minables ces petits 
loubards qui rampent pour 20 000 
balles et acceptent de faire d’importe 
quoi. Mais la n’est point notre sujet... 
Qu’un groupe comme Yes accepte de 
jouer alors que claquent les grenades 
lacrymogenes, qu’une dizaine de 
cars de CRS attendent a I’interieur 
de I’enceinte du Palais des Sports 
(pas a I’exterieur ; ceci montre bien 
que tout etait prevu et provocation...), 
est bien significatif de revolution 
dans la pop music. Les types de Yes 
ne sont que des petits bourgeois 
qui n’attendent que royalties et gros 
cheques a plusieurs zeros. Ou est 
le caractere subversif de groupes 
tels le JA, les Doors ? Est-ce que tu 
crois qu’ils auraient joue beatement 
devant 6 000 gogos, en sachant que 
dehors des flics de tout acabit etait la 
pour cogner et cognaient ? Peut-etre, 
mais je prefere ne pas y croire. En 
tout cas, il est normal que desormais 
on aille vers des affrontements plus 
organises. II ne sera plus question 
d’aller comme un con a un concert 
avec deux, trois joints. On viendra 
avec ce qu’il faut, et ils en prendront 
plein la gueule ; nous aussi, mais on 
n’en a rien a foutre. Qu’une voiture 
de flics y soit passee ce soir-la, c’est 
tant mieux ; que les distributeurs de 
la station porte de Versailles y soient 
passes, c’est encore tant mieux ; On 
cassera tout et encore plus s’il le faut, 
jusqu’a ce que Monsieur Europe 1 ne 
dorme plus tranquille sur ses bas de 
laine bien remplis. Ce ne sera pas de 
la violence gratuite ; il faudra que ga 
se fasse d’une fagon consciente, et 
ga se fera. 

Quant a ceux qui ont paye 30 francs 
pour ce concert, ils payeront 50 
francs I’annee prochaine, 70 francs 
I’annee d’apres ; qu’ils cassent, qu’ils 
en crevent, je leur chie sur la tete. 
Signe Y. 


1975.01 -Rock & Folk n 

YES 

RELAYER 

Atlantic 50096 (dist. WEA -Y) 

Mise en exergue : je ne suis pas partie 
de ce demi-monde des critiques (je parle 
de ceux qui commencerent par aimer 
Yes et qui sont aigris devant le succes 
phenomenal que recueille le groupe ici) 
qui pensent avec une mediocrite des plus 
immuables que railler ou denigrer Yes soit 
de bon ton. Mais, certainement, ces gens- 
la trouvent leur allure ou ils peuvent. De 
plus, les presses anglaise et americaine 
dans leur ensemble n’ont strictement (ou 
elles n’ont pas voulu) rien compris a «Tales 
From Topographic Oceans» : elles n’ont 
pas su saisir que le travail avait depasse 
I’ambition. 

Pour «Relayer», d’ailleurs, et c’est curieux, 
il apparait que celle-ci (I’ambition) ait ete 
volontairement retrecie ; cette notion 
s’appliquant aussi au graphisme de 
pochette, indispensable support, dont 
nous reparlerons. Le groupe detient une 
image propre et verte (ils sont vegetariens) 
qui ne m’impressionne pas plus qu’elle 
ne ma derange. Ce serait oublier leurs 
profondes motivations. Donald Lehmkhul 
leur etant ce qu’est Meher Baba a Pete 
Townshend. Et, le concert du 19 avril 
dernier fut representatif de tout ce que cette 
formation draine de remarques idiotes et 
vaines (ils se savent doues). Comme ceci 
va a I’encontre de plusieurs passages de 
ce disques (face 1), les choses deviennent 
enfin claires et nettes ; les personnages de 
nouveau en situation, sans que celle-ci soit 
faussee. Parlons un peu du nouvel arrivant 
(passager de la pluie ?), car nous devons 
considerer que trouver un remplagant a 
Wakeman ne fut pas particulierement aise. 

II y a de par le monde peu d’hommes-aux- 
claviers a meme de pouvoir remplir le 
creneau musical laisse vacant. II y eut le 
court (mais profitable, esperons-le pour lui) 
episode avec Vangelis Papathanassiou. 
Maintenant, depuis aout, c’est le suisse 
Patrick Moraz, ex-Refugee. 

«Close To The Edge» n’etait pas encore 
une musique symphonique ; il en est de 
meme pour «Relayer». Yes est groupe de 
ROCK, dans ce disque ! Alors, peut-etre 
recevra-t-il un tout autre accueil en Albion, 
ou Ton trebuche a longueur d’albums sur 
les dissidences de Crimson et Genesis. 
Yes est imprevisible, pouvait-on savoir 
qu’il inoculerait a sa musique un peu du 
venin de la folie dont I’auditeur pousse 
les portes sur une premiere face souffrant 
malheureusementd’un mixage legerement 
diffus (mais le titre etait un avertissement: 
«Gates Of Delirium»). Dans cette longue 
suite, on doit d’abord deplorer une basse 
gloutonne qui enfourne a grands coups 
de boutoir les finesses du synthetiseur et 
de la guitare, et donne en general a ce 
morceau (decoupe en plusieurs themes 


96: Critique «Relayer» 



et remembre vers la fin) une couleur 
emphatique. Nous noterons egalement 
que la seconde partie du morceau rappelle 
etrangement I’introduction de «The Way 
We Were», qui se refugie dans I’execution 
a la steel guitar de Steve Howe. Les 
parties chantees sont beaucoup plus rares 
que par le passe, et ce petit lutin blanc, 
Jon Anderson, a toujours la voix aussi frele 
et touchante. Surtout dans «To Be Over», 
ou Alan White balaie consciencieusement 
sa caisse claire. Je dois vous avertir que 
jamais, precedemment, la musique de Yes 
n’a degage autant d’agressivite (milieu 
de «Sound Chaser») ; un solo des plus 
durs et des plus rapides, suivi par un 
autre solo, de synthetiseur cette fois, et 
qui serpente dans sa passion de frapper 
un plus juste de la veine de I’auditeur. En 
ecoutant «Sound Chaser», vous porterez 
votre regard sonore du cote du King 
Crimson de «Larks’ Tongue In Aspic» et du 
Miles Davis de (Big Fun), ces references 
valant pour I’introduction hoquetante et 
claudicante, son etrangete avec le reste 
du morceau. Son etancheite, puisqu’il 
s’agit d’une musique aquatique. Ce disque 
n’est pas loin du hum... chef-d’oeuvre, du 
moins musicalement, car n’en possedant 
qu’une epreuve je ne peux vous livrer un 
interpretation des textes et par la-meme 
faire le point sur les mots porteurs de la 
philosopie exprimee depuis «Close To The 
Edge». Auquel «Relayer» renvoie, de par 
I’amenagement des deux faces et, bien 
entendu, le son. 

La pochette me suggere une phrase de 
«House Of The Holy» : «They choose the 
path where no one goes.» Ilya entre Yes et 
Led Zeppelin plus d’un point commun, leur 
desir de fagonner un rock des Elements 
en s’appuyant, pour le premier sur la bible, 
pour le second sur d’anciens grimoires. 
Certains appeleront cela depoussierer de 
vieilles croyances, les autres savent deja 
qu’aucune autre musique ne saurait mieux 
convenir au renouveau de pratiques tres 
sages. Oui, Yes est un groupe UNIQUE. 
Oui, il ne tient qu’a vous de vous laisser 
saupoudrer de sa MAGIE. 

PASCAL BAVARD. 


- 32 - 




1975.05 - Rock & Folk n° 100: Critiques «The Knights of the Round Table» & «Yesterdays» 


RICK 

WAKEMAN 

THE KNIGHTS OF THE 
ROUND TABLE 

A & M 825 001 (dist. Barclay) 


YES 

YESTERDAYS 

Atlantic 50048 (dist. WEA) 

Deux choses communes a ces deux disques : 
la premiere, la presence de Rick Wakeman... La 
deuxieme, pourquoi done sont-ils sortis ? 

Que Rick Wakeman ait envie de vendre des 
disques et de faire de I’argent est possible, mais 
qu’il doive faire n’importe quoi (ou presque) 
pour y parvenir semble dommage... Ne nous 
meprenons pas ; son nouveau trip musico- 
litteraire - Chevalier de la Table Ronde - est 
toujours aussi bien realise (le contraire serait 
affolant, vu les moyens mis en oeuvre !) : 
orcherstration splendide, execution parfaite, 
mais le courant ne passe plus. Ce disque 
arriverait presque a faire detester les voix 
de Gary Pickford Hopkins et de Ashley Holt 
(alors que peu de voix anglaises, seules ou 
combinees, sont aussi interessantes que les 
leurs). Non, decidement, les Moments Musicaux 
de Schubert dansant le madrigal avec une 
archestration post-wagnerienne, le tout sur une 
rythmique rock, ga ne va pas. II y avait dans 
le «Voyage...» quatre tres beaux morceaux de 
rock (chantes, justement !), le reste etait un trip 
louable mais maladroit et pour tout dire lassant. 
Pourquoi avoir fait, en moins bien, le meme 
cocktail ? Qa sent malheureusement trop la 
«recette», et comme nul n’est prophete en son 
pays... Pas meme Merlin ! 



«Arthur», I’ouverture, vise au tube et y 
parviendra peut-etre, et e’est le seul morceau 
vraiment excitant du disque. II faut attendre, face 
deux, «Galahad» pouretre a nouveau accroche, 
par quelque chose de bizarre. (Tout, mais 
pas, a nouveau, ces phrases de synthetiseur 
legerement indigentes, ou ces gags de piano- 
punaise et banjo qui passaient tres bien dans la 
parodie de Minstrel Show des representations 
du «Voyage...») 

Et pourtant, ga et la un merveilleux accent 
a la Procol Harum de «Broken Barricades)), 
I’ebauche d’une defence ; mais ga ne demarre 
jamais ! 

II est difficile de ne pas regarder en arriere, 
surtout quand on se souvient avec plaisir du 
passe - Strawbs, et de grands passages de 
«The Six Wives...» ou du «Voyage...» Wakeman, 
pour n’avoir pas propose du nouveau, risque de 


perdre au change. 

Et e’est un peu la reflexion qu’on est tente de 
se faire a I’ecoute de «Yesterdays» : une sorte 
de «Best of...» des deux premiers albums, avec 
en prime deux morceaux quasi-inedits (tout cela 
vous est explique sur la pochette), «America» et 
«Dear Father». Mais si ga se veut une sorte de 
«Best of...), alors I’ordre est maladroit : le seul 
morceau ou jouent Howe et Wakeman, le plus 
beau du disque, est place en premier! Mieux vaut 
se dire, alors, que le «commerce» n’a peut-etre 
pas ete etranger a I’affaire, et que Ton a joint I’utile 
a I’agreable : assurer a Yes, dans une periode 
absolument faste, une presence discographique 
continue, permettre a des morceaux mal connus 
de I’etre mieux... Et aussi rappeler comment Yes 
a debute. A mes yeux, le dernier espect est le 
plus interessant : a part «America», tous les 
morceaux font entendre Peter Banks et Tony 
Kaye a la place de Howe et Wakeman. Premiere 
constatation (etant entendu que ce disque ne 
peut s’ecouter en faisant abstraction de «Yes- 
present»,) : un trou ; un trou de guitare, mais 
qui marque le son general comme si Yes du 
debut n’avait jamais vraiment eu de soliste - en 
cela est bien refletee cette preoccupation des 
pionniers du rock symphonique de faire un son 
de groupe, une composition de sons plutot que 
des morceaux pour soliste accompagnes ; on 
ne peut s’empecher de penser au Genesis de 
«From Genesis To Revelation)). 

Deuxieme constatation, I’esprit de Yes, n’a pas 
fondamentalement change, au fil des ans ; 
peut-etre a cause de la preeminence de la 
voix d’Anderson, ou de cette rythmique des 


le debut force motrice, dont les elements sont 
parfaitement independants ; mais certainement 
aussi parce que le style de construction des 
morceaux («Astral Traveller)) ou «Sweet 
Dreams», par exemple) est deja ebauche, en 
rupture avec les progressions harmoniques 
simples du rock ou du blues d’alors, avec 
des changements de rythme qui sont autant 
d’etapes. Apres tout, peut-etre faut-il accepter 
d’aimer moins «Yes» ou «Time And AWord» que 
les derniers albums, mais il n’est pas inutile de 
se rappeler comment «Close To The Edge» ou 
«Tales...» ont ete prepares. Et puis decidement, 
Steve Howe est un trop extraordinaire guitariste 
et «America» une vraie splenteur. - CLAUDE 
ALVAREZ-PEREYRE. 



1975.06 - AG IP: Article « Wakeman investit dans la Rolls Royce...» 


RICK WAKEMAN, VEDETTE POP INVESTIT SA FORTUNE DANS L’AC HAT DE ROLLS ROYCE... 

Plutot que de se constituer un portefeuille d’actions dont il n’est pas sur du rendement dans la situation 
economique actuelle, la vedette POP britannique Rick WAKEMAN a decide d’investir son «petit 
pecule» dans I’achat de voitures de luxe dont la majorite sont des ROLLS ROYCE. Rick WAKEMAN 
les prefere dit-il a n’importe quelle oeuvre d’art de prix et avoue que rien que le fait d’en contempler 
une le remplit d’emotion... Pas toujours puisqu’il sait garder la tete froide en les louant au public par 
I’intermediaire d’une compagnie qu’il a creee la «FRAGILE CARRIAGE COMPANY))... 

Sur notre photo : la vedette pop Rick WAKEMAN devant son pare de voitures personnel et 
principalement compose de ROLLS ROYCE... 

9 JUIN 1975-AGIP 
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1975.07 - Rock & Folk n° 102 : Reportage «Concerts du mois de mai», «Trilogie» 



TRILOGIE 

Trois groupes anglais 
parmi ceux qui veulent 
porter le rock plus loin. 
Jusqu’au ridicule achieve 
pour Rick Wakeman et ses 
pitreries moyenageuses 
sur patins a glace. Jusqu’au 
sublime pour un Yes plus 
majestueux que jamais, 
brillant et dur comme un 
diamant. Et jusqu’aux 
portes d’un ailleurs un 
instant refuse pour un Van 
Der Graaf heureusement 
ressuscite apres un instant 
d’absence. (non presente ici) 

A 

3 / 5/75 

Queen’s Park : 

Yes 

Le ciel etait gris, le vent soufflait glacial, 
la pelouse du stade etait encore humide 
et le froid penetrant, pour ce premier 
concert en plein air de I’annee. Seals 
& Croft avaient considerablement 
rechauffe I’atmosphere avec des 
melodies magnifiques (sur des paroles 
quelque peu reac) et I’evident plaisir de 
jouer une musique au sentimentalisme 
un peu desuet mais immediatement 
efficace ; mais il y eut la longue 
attente avant le passage de Yes. 
Plus d’une heure, febrile affairement 
derriere I’immense rideau immacule 
qui voilait la scene, une attente 
dont le public nombreux (plus de 
25 000 personnes) et exemplairement 
patient ne comprit la cause qu’en 
decouvrant les monumentales 
constructions dessinees par Roger 
Dean, le designer en vogue auquel 
on doit, en plus de toutes celles de 
Yes depuis «Fragile», de nombreuses 
pochettes d’albums de Osibisa, Uriah 
Heep, Gentle Giant, et le chef-d’oeuvre 
du «Dedicated To You...» de Keith 
Tippett. 


Le coucher d’un soleil absent, 
les couleurs froides de la lumiere 
artificielle et ces sculptures de 
polyester ayant de la meteorite et 
du champignon geant plongeaient 
la scene dans cette ambiance 
crepusculaire, cette violence figee 
et cet embrasement glacial qui 
caracterisent la nouvelle musique de 
Yes et qu’illustre si bien la pochette 
de «Relayer». Ecouter Yes, c’est 
tenir dans ses doigts de la glace 
carbonique. Vetus de blanc de la 
tete aux instruments, les musiciens 
lanceront avec «Sound Chaser» 
une machinerie infernale, qui, du 
delire a la tendresse, mais sans 
jamais se departir de cette distance 
fondamentale qui fait sa puissance, 
tournera avec heurts et passions 
pendant plus de deux heures. 
Jamais le sentiment n’apparaTtra 
directement, jamais le feeling ne 
sera ce debordement d’affects «en 
surface», ce deferlement de signaux 
indicateurs du «je souffre» au «je 
jouis» qui farcissent I’ephemere de 
la musique facile. Dans I’apparente 
froideur de la musique de Yes, c’est 
la pronfondeur et la richesse qui 
se camouflent, c’est I’intensite du 
sentiment qui se joue. 

Yes est un grand, un tres grand 
groupe. Le show sera orchestre 
de main de maTtre, construit et 
«tendu» avec genie vers I’efficacite 
maximum. Une mesureatrois temps: 
le premier temps est un temps fort. 


«Sound Chaser», «Close To The 
Edge», «To Be Over» et «Gates Of 
Delirium» ; le son du groupe n’a pas 
fondamentalement change, mais sa 
puissance : je ne parle pas ici du 
niveau sonore, mais de I’impact, de 
la violence du propos. On remarque 
ainsi combien la contribution nouvelle 
de Patrick Moraz est importante, 
non tant sur le plan instrumental 
que sur celui de la conception, 
de I’esprit de la musique de Yes. 
Alors que Wakeman a du quitter le 
groupe parce qu’il etait frustre de 
la musique de Paul Mauriat, Moraz 
y est entre pour y faire eclater un 
moral de rocker, et avec ces fortes 
personnalites musicales que sont 
les musiciens de Yes, le melange 
a pris, la pate a monte mieux que 
toute esperance. Moraz pratique le 
jeu dur. La ou Wakeman etait prolixe 
et fourmillant, la ou il pratiquait avec 
un art incontestable I’enluminure 
et la profusion harmonique, la 
joliesse, Moraz joue sec, avec 
une contrastante economie et une 
etonnante simplicity ; ce jeu serre et 
tendu propulsant la machine dans le 
meme sens que les phrases hachees 
ou les triturations dissonantes 
de la guitare de Steve Howe ou 
fournissant un parfait complement 
auxenvolees de la pedal steel. Steve 
Howe est aujourd’hui, et ce n’est 
que justice, I’element dominant d’un 
groupe par ailleurs sans faiblesse ; 
les plus grands moments du concert 
seront tous, a I’exception peut-etre 
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du passage solitaire de Moraz au 
piano acoustique, des contributions 
de Howe a la guitare, mais surtout a 
la pedal steel, ou des duos Moraz/ 
Howe. On est frappe par le fait 
que beaucoup de sons, beaucoup 
de parties instrumentales que Ton 
pouvait attribuer, a la seule ecoute 
de «Relayer», au synthetiseur de 
Moraz proviennent en realite de la 
pedal steel guitar de Steve Howe, 
dont le style sur cet instrument est 
purement original et la maitrise 
etonnante: «Sound Chaser» entame 
a un train d’enfer, Anderson va de 
la flute aux percussions, premieres 
etincelles a la pedal steel, torturee ; 
puis «Close To The Edge», premier 
merveilleux duo Moraz/Howe d’une 
feroce velocite, premiere mise en 
evidence de I’approche economique 
de Moraz dont le jeu ascetique et 
violent s’adapte difficilement a la 
partie centrale du morceau, ecrite 
pour I’orgue de Wakeman ; tout est 
plus saccade, meme la belle melodie 
d’un «To Be Over» qui permit de 
se rendre compte que cette partie 


du role proprement harmonique de 
Wakeman que n’assure plus Moraz 
a ete prise en charge par la guitare 
rythmique d’Anderson. Enfin, peut- 
etre le plus fantastique morceau de 
bravoure de la soiree, le dement 
«Gates Of Delirium», la progression 
vers le delire, la progression du delire 
lui-meme a travers la tension et le 
cri, les premieres envolees du piano 
electrique, I’effroyable infini d’un duo 
synthetiseur/pedal steel guitar inoui, 
I’extraordinaire explosion d’une 
violence renversante, un sommet 
suivi d’une colossale ovation. 

Le deuxieme temps est un temps 
faible. Faible c’est-a-dire plus 
calme, presque serein ; comme 
dirait Spengler, a une phase critique 
succede necessairement une phase 
organique. Cette partie du concert 
fut consacree plus specialement 
aux instruments acoustiques et aux 
demonstrations individuelles, ce qui 
permit aux musiciens d’avoir a tour 
de role quelque temps de repos, 
et a nous, d’entendre Steve Howe 
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jouer «Mood For A Day» et «The 
Clap» sur un tempo assez lent, avec 
une finesse et une perfection qu’il 
n’avait encore jamais atteintes, puis 
Jon Anderson introduire a la guitare 
un «Long Distance Runaround» 
completement remanie, tout en 
douceur et en nuances, enchaine sur 
un long solo de piano acoustique de 
Patrick Moraz extrait de sa «Grand 
Canyon Suite» qui figure sur le 
disquede Refugee; long maisdelicat 
et jamais ennuyeux, avec un son 
exceptionnel (qui fut une constante 
d’ailleurs tout au long du concert, 
la qualite sonore dans ce stade a 
del ouvert etant digne d’egaler celle 
des meilleures salles) et cristallin 
qui fit se lever plusieurs milliers de 
spectateurs ebahis. II y eut ensuite 
«And You And l» qui devait servir 
de liaison avec «Lond Distance 
Runaround» a differer reellement de 
sa version enregistree; de nouveaux 
arrangements rendant la fin plus 
dure, plus electrique, Howe utilise 
alors sa guitare a double manche, 
et sa technique et sa virtuosite 




exceptionnelle n’ont d’egale que la 
beaute des effets obtenus. 

Le troisieme temps est un temps 
mi-fort. C’est normal, puisque la 
partie est desormais gagnee ; il n’y 
a plus qu’a jouer un mouvement des 
«Tales From Topographic Oceans», 
le plus rock, done le plus morazien 
que Ton poussera au paroxisme 
d’une excitation que bien peu de 
groupes auraient pu creer, tant le 
froid se faisait chaque minute plus 
insistant, pour obtenir un triomphe 
et revenir sans trap se faire prier 
jouer «Roundabout» et «Sweet 
Dreams». Une fantastique legon 


B 


31/5/75 

Wembley Empire Pool: 
Rick Wakeman 



Rick... 


Pauvre Wakeman, triste destin 
que de quitter un des plus grands 
groupes du monde pour faire fortune 
en vendant sincerement de la 
soupe. «Mon ambition, declarait-il 
au Melody Maker, est de creer une 
nouvelle forme de musique legere.» 
Meme si «legere» n’est pas tout 
a fait le mot juste si Ton considere 
I’enooorme pesanteur des moyens, 
il faut bien admettre la coherence de 
la demarche ; une demarche qui a 
atteint pour trois soirees consecutives 
son apogee avec la representation 
publique des «Mythes et legendes 
du roi Arthur et des chevaliers de la 
Table Ronde», ou Rick «Wake me 
up» Wakeman and the Wakettes 
plus Mammoth orchestra 

present gilssando & skating at 
the Empire Pool. Le decor de la 
feerie une des plus grandes 
patinoires d’Europe pouvant 


de professionnalisme, de savoir- 
faire, d’intelligence musicale, de 
virtuosite et de talent. Alan White 
et Chris Squire jouent aujourd’hui 
si pres, si bien et avec une telle 
cohesion qu’on ne les entend tout 
bonnement plus ; ga coule. Je ne 
voudrais pas choquer les fans de 
Genesis, ni d’aucun autre groupe, ni 
les opposer a ceux de Yes, d’autant 
que ce sont souvent les memes, 
mais j’ai du me rendre a I’evidence 
qu’au strict plan musical, a I’heure 
actuelle, Yes plane au-dessus de 
toute la production du pretendu 
«rock symphonique»... Nous en 
reparlerons. 


k 



...Wakeman 


accueillir jusqu’a 11 000 personnes, 
avec de la glace verte qui ressemble 
au plancher caoutchoute du 
gymnase de Beaumont-sur-Oise - 
chaude atmosphere propice au trip 
historico-mythique ; au centre de 
la piste reduite pour les besoins de 
la cause, un «chateau fort» rond 
aux remparts creneles de un metre 
cinquante, forteresse impayable 
faisant irresistiblement plus penser 
au camp de concentration pour 
orchestre symphonique de «200 
Motels» qu’a I’imagerie medievale 
- mais qu’importe, nous en eument 
la preuve, les anglais ne sont pas 
difficiles ; au centre du chateau, 
dominant le chemin de ronde d’une 
bonne cinquantaine de centimetres, 
le donjon. Qu’on abaisse le pont- 
levis, et viennent les personnages : 
Rick «Merlin» I’Enchanteur, qui n’a 
pas coupe sa magnifique chevelure 
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blonde et qui n’a conserve des temps 
de Yes que sa longue cape blanche 
et pailletee qui lui sert aujourd’hui 
a cacher sa bedaine d’aerophage 
buveur de biere ; autour du magicien 
se pressent (c’est le cas de le dire) 
les comparses, une bonne centaine, 
ou, plus exactement, un orchestre 
symphonique de quarante-cinq 
musiciens conduit par David 
Measham qui, soit dit en passant, ne 
cessera pas de rigoler pendant tout 
le spectacle (je le sais, j’etais assis 
en face), un chceur de quarante-huit 
choristes, I’English Chamber Choir, 
un groupe vocal independant de huit 
autres choristes, les six membres 
du groupe de Wakeman, qui pour 
la circonstance aura ete rebaptise 
English Rock Ensemble (ga doit faire 
plus «klassic») et une demi-douzaine 
de roadies dont un qui passera toute 
sa soiree a quatre pattes sous le 
piano. Voila pour I’artillerie musicale. 
Hors les murs (point de salut), 
c’est la legende : d’abord un rocher 
escamotable en papier goudronne 
portant I’enclume Escalibouree, puis 
le heraut de service Terry Taplin, 
comedien, qui donnera le coup 
d’envoi : «Qui delogera Escalibure 
de cette pierre sera le vrai roi 
d’Angleterre», avant de lire, dans la 
troisieme partie du spectacle, «Le 
Voyage au Centre de la Terre» avec 
une frenesie tres significative de sa 
volonte d’en finir au plus vite ; et 
puis le clou de la soiree, la tres sexy 
Guenievre avec son joli derriere et 
ses cheveux dores, deux Galahad, 
un de chaque cote, deux Lancelot a 
cheval patinant en arriere (comme 
c’est bizarre !), douze chevaliers et 
six damoiselles patinant gaiement 
sur la choregraphie digne d’un enfant 
de six ans d’une vedette si renommee 
que je I’ai oubliee. Comme dit Ralph, 
ga craint, Wakeman c’est trap, c’est 
vraiment trop ; le tout avait tenement 
I’air d’une bouffonnerie qu’il s’est 
cru oblige de nous repeter combien 
tout cela etait serieux malgre les 
apparences ; precision inutile, il 
n’y avait que les frangais pour rire 
comme des bienheureux, tous les 
autres ont marche comme un seul 
homme ; ga m’effraie. 

En dehors de ce spectacle 
derisoire, sur plan musical, e’etait 
techniquement parfait, Wakeman 
avait mis le paquet pour eviter tous 
les defauts qui sont habituellement le 





lot de ce genre d’entreprise : manque 
de repetition, desequilibre de la 
balance des bruissements, manque 
de coordination, etc... ; a part les 
ecarts du batteur, qui prenait trap 
souvent un micro pour une caisse et 
creait ainsi des cataclysmes, le son 
etait tres bon et bien equilibre, ce qui 
n’etait rien moins qu’une gageur ; 
on pouvait entendre chaque partie 
distinctement, les enchainements se 
faisaient sans la moindre anicroche, 
rien ne pechait par manque de 
preparation. Ce qui m’oblige a en 
deduirequememe dans les meilleures 
conditions du monde, meme avec 
la mise en oeuvre de plus grands 
moyens (et aussi a cause de cela), 
cette musique n’arrive pas a decoller, 
cette musique est ennuyeuse, et 
elle est ennuyeuse parce qu’elle est 
artificielle et parce qu’elle est morte. 
Ce qui fonctionnait plus ou moins 
bien avec Jules Verne, parce qu’il 
est moderne sinon contemporain, ne 
peut pas fonctionner sur un mythe 
medieval. En amont, il faut admettre 
que I’ecriture musicale de Wakeman 
n’a vraiment rien a voir, ni par I’esprit, 
ni par la lettre, avec I’esprit, et les 
formes du moyen-age ; en aval, cette 
musique ne presente aucun interet 
au niveau de la creation, c’est une 
regression et une mystification pure et 
simple, et c’est comme cela qu’il faut 
interpreter son succes dans les pays 
anglo-saxons : Wakeman, c’est la 
musique «culturelle» du pauvre, c’est 
I’illusion derisoire de la culture. La 
musique de Wakeman est faite pour 
ces americains qui achetent a prix 
d’or de faux ancetres sur de vrais 
arbres genealogiques ; le vent de la 
securite, et le substitut des racines. 
Et il est dommage qu’un musicien 


de la trempe de Wakeman se laisse 
aller a ce genre de facilite ; car il ne 
faut pas s’y tromper: tout dans cette 
musique n’est qu’apparente difficult^, 
«Arthur» c’est le trompe-l’oreille du 
rock symphonique. De la frime, ga 
refoule. 

Pourtant Wakeman est un grand 
virtuose, c’est incontestable, et il 
a su s’entourer dans son groupe 
d’excellents musiciens qui seraient 
tous capables du meilleur s’il venait 
a Rick I’idee de le leur demander ; 
pourquoi pas ? II I’a bien deja fait : 
«The Six Wives Of Henry Vlll», la 
premiere partie du concert I’aura 
confirme a tous ceux qui le savaient 
deja, est certainement la seule 
veritable reussite de toute la carriere 
solo de Wakeman ; les trois extraits 
qu’il en donna ce soir-la furent a mon 
avis, avec le morceau d’introduction 
joue dans un style jazzy, voire 
«santanesque» par son groupe (sans 
lui), les seuls vrais instants de rock, 
les seules minutes vivantes d’un 
concert qui m’a paru interminable. 
En plus de I’introduction, par I’English 
Rock Ensemble, de «Catherine 
Howard» (un tres beau solo de 


Jeffrey Crampton a la guitare seche, 
puis electrique), «Anne Boleyn» (une 
magnifique partie de piano - ga, ga 
ne trompe pas !) et «Jane Seymour», 
joues sans orchestre, nous eumes 
droit a une «revitalisation» (sic) de 
Liszt, en I’occurence un extrait fort 
peu convaincant de la musique 
que Wakeman a ecrite pour 
«Lisztomania», le prochain film de 
Ken Russell avec Roger Daltrey. 
La deuxieme partie fut entierement 
consacree a «Arthur», et la troisieme 
a une reprise de la quasi totalite 
de «Journey To The Center Of The 
Earth» dans une version qui m’a 
parue a la fois plus en place et plus 
musclee que celle du Royal Festival 
Hall, et en fait plus excitantce, 
6 combien, qu’«Arthur». Ah ! Si 
Wakeman voulait bien cesser de se 
prendre pour I’arriere-petit-fils de 
Wagner, s’il daignait laisser tomber 
son trip megalomane et se contenter 
a la maniere d’un Ian Anderson 
d’ecrire des arrangements geniaux 
pour un petit groupe de musiciens de 
rock, alors peut-etre serait-il assure 
d’etre reconnu en France a sa juste 
valeur (qui pourrait etre grande). 

En attendant... 
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1975.10 - Rock & Folk n° 105 : Reportage «...la batarde ou un grand vide seme d’etoile...» 



la 

batarde 

ou 

un grand 
vide 
seme 
d’etoiles 


Jethro Tull 
Yes, King Crimson, 
ELP, Genesis, 
qu’ont ces groupes 
en commun ? 

D’etre anglais, de 
refuser les 
chemins du blues 
et de la «musique pour 
danser», de 
vouloir faire de 
leur rock une 
musique culturelle, 
la symphonie du 
vingtieme siecle 
peut-etre ? 

Et de savoir comme 
personne mettre leurs 
sons en scenes, 
petit theatre rock 
and rollien ou 
gambadent dans des 
decors de 
cartons-pate etoile 
ces clowns 
intelligents... 


Clairseme. Les ambitieux ou les 
intellectuels du rock anglais; panorama 
ou tentative de synthese ? - Jann Wenner 
interroge Lennon pour«Rolling Stone»: 
«Comment decririez-vous la musique 
des Beatles ?» Lennon: «Qu’est-ce que 
c’est la musique des Beatles, «Walrus» 
ou «Penny Lane» ? Laquelle ? 
Bile est tenement diverse. «l want to 
hold your hand» ou «Revolution n° 9 ?» 
Tout a commence avec les Beatles, 
ils ont tout ose. A partir de «Eleanor 
Rigby» (il y a bientot dix ans) et avec 
«Sergeant Pepper’s», tout devenait 
possible. Les rutilants costumes, 
c’est eux, le concept album, les 
orchestrations recherchees, c’est 
encore eux, le pillage reflechi de toutes 
les musique, de toutes les traditions, de 
toutes les esthetiques, la somptueuse 
batardisation du rock c’est toujours eux. 
C’est grace a ceux que le rock’n’roll 
est devenu le rock et que sous le 
meme appelation peuvent se cotoyer 
Genesis, Slade et Third Ear Band, le 
music-hall, I’orchestre symphonisant et 
la recherche electroacoustique. 
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Smart ass : Premiere conference. 

Un panorama n’est pas un catalogue, 
ni une synthese une definition. 
Hypothese de depart: le rock n’existe 
pas. Entendons-nous bien : tous les 
essais traditionnals pseudo-serieux 
commencenttoujoursparcette question 
bizarre : «DE quoi va-t-on parler ?» 
Scientifiquement (!) determination de 
I’objet. Cela revient en fait a eliminer 
tout ce qui sort peu ou prou des termes 
rigides d’une definition, qui devient 
ainsi une monstrueuse reduction 
d’une realite toujours irreductible. La 
definition qui tue : le rock c’est... Tout, et 
puis rien... C’est pareil. Musicalement 
parlant, tous les criteres esthetiques 
sont depuis belle lurette (Beatles, East 
of Eden, Nice, King Crimson) devenus 
inadequats pour rendre compte d’un 
phenomene, d’un produit qui n’est plus 
definissable qu’en termes de marche, 
de circuit, de mode ou techniques 
de production, de lieux de diffusion/ 
consommation, et non plus en termes 
de differentiations structurelles ou 
formelles. Ce qui interesse done n’est 
pas de definir, mais de tailler des 
morceaux sur les bords du gateau et 
d’y plonger le gros bout de sa lorgnette 
d’astronome (ah ! les stars) et la pointe 
aceree de son scalpel de vivissecteur/ 
critique. Tailler dans ces zones de 
dissolution des genres, d’hybridation, 
de brouillage ou music-hall, musique 
classique ou contemporaine perdent 
toute consistance propre au profit (?) 
du rock : Genesis, Jethro Tull la galaxie 
crimsonnienne (Yes, Peter Hammill, 
McDonald & Giles, Gentle Giant), 
Procol Harum et autres E.L.P, etc... 

I. ROCK/THEATRE 

On ne peut pas parler d’un certain 
rock, celui de Genesis ou des groupes 
«a spectacle», sans evoquer la longue 
tradition du music-hall. Le music-hall 
est une invention purement anglaise, 
londonienne, vieille d’un peu plus d’un 
siecle (Charles Morton a ouvert sa 
premiere salle en 1848) et consacree 
70 ans plus tard sur Braodway par 
les freres Minsky (entre autres), les 
Procters & Gamble du spectacle 
populaire. C’est la que les agneaux 
du Seigneur («lams») venaient se 
repaitre de ce que Henry Miller decrit 
comme le «theatre de burlesque» : 
«Le decor ! dans le gout d’un Renoir 
au dernier stade de la gangrene... 
une fievre de lumiere rouges enfilees 
une a une, illuminant une maitrice 
en decomposition... la musique de 
plus en plus frenetique, cuivres et 
percussions sur le haut du pave... des 
beautes egyptiennes commencent a 


se derouiller les jambes gambillant <ja 
et oa avec des sauts de carpes (les 
Claudettes)... la musique tourne a la 
puree de pois... une romance (Bryan 
Ferry) rentree des carpes cette fois 
deguisees en Navajos... Bing Crosby 
Junior liquide 14 quatrains du folklore 
amerindien oeuvre d’un marqueur de 
bestiaux de Hester St. sur quoi, Pan 
(«Tarkus») pistolet cri de guerre des 
choreutes deployment de banniere 
etoilee («Hair»), saut perilleux de 
la femme serpent, coup de sang a 
I’orchestre... 10h23 j’observe Cleo (la 
mama de Stacia) et I’image du torse 
viennois dans la baraque foraine me 
revient a I’esprit. Sa danse s’inscrit en 
violation de la constitution des Etats- 
Unis. Elle est archai'que, primitive, 
obscene, ne tend qu’a reveiller et 
enflammer les passions les plus 
basses des hommes et des femmes. 
De fins honnetes, elle n’en a qu’une 
en vue : remplir le tiroir-caisse des 
freres Minsky. Elle y parvient. Arrive 
la, mieux vaut cesser de se pressurer 
les meninges sous peine de devenir 
cingle.» («Sexus») J’en passe et des 
meilleures. Rideau. D’autres temps, 
memes moeurs : Alice Cooper et peut- 
etre Bowie. 

En fait, tous les groupes qui font du 
spectacle peuvent etre situes par 
rapport a ces racines du music-hall ; 
dans la tradition de ces precedes d’un 
gout douteux (E.L.P. le glamourous 
non cynique, Alice Cooper comme 
archetype) ; ou en reaction contre 
eux (Genesis, Jethro Tull). Le music- 
hall repose sur une monstrueuse 
mystification qui veut que tout ce 
qui est distrayant, «entertaining», 
soit necessairement un sous-produit 
debilitant des formes d’expression 
culturelle dites serieuses et de qualite, 
et soit fabrique dans le plus total mepris 
du public. C’est peut-etre uniquement 
cela qui differencie aujourd’hui I’artiste 
du marchand de soupe ; et c’est dontre 
cela que s’insurgent des groupes 
comme Genesis ou Jethro Tull (la 
reation de Ian Anderson aux critiques 
injustement portees a ce chef-d’oeuvre 
qu’est «A Passion Play» montre bien la 
volonte de certains musiciens d’offrir. 
avant tout, le meilleur d’eux-memes). 
C’est en ce sens qu’ils sont de 
veritables representants d’une culture 
populaire qui ne soit pas ce que le 
«theatre de burlesque» est au theatre, 
e’est-a-dire ce que Guy des Gares est 
a la litterature ou I’attendri au filet de 
boeuf. 


Prout, ma chere ! 

On doit se refuser a considerer le 
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music-hall dans son ensemble (une 
grande partie de show-business) 
comme une forme d’expression 
populaire, au meme titre qu’on s’y 
refuse pour la chanson gnan-gnan de 
Sheila ou la tele de Guy Lux. Et ce 
n’est pas faire de I’elitisme snobinard, 
bien au contraire, que de considerer 
les valeurs populaires (les notres) 
comme autre chose que les poubelles 
de I’art. Ce qui est choquant, non 
seulement parce qu’immoral pour un 
humanisme un peu defraichi, mais 
surtout parce que politiquement reac 
et manipulatoire, ce n’est pas tenement 
que nous puissions avoir une reaction 
stupidement beate a un tube vereux ou 
a un gimmick pourri, mais que I’un et/ 
ou I’autre ai(en)t pu etre produit(s) avec 
I’a-priori que nous etions des cons et 
devions etre traites comme tels. Ce 
que font a des niveaux differents des 
groupes comme Alice Cooper ou E.L.P. 
- Alice Cooper meprise ouvertement 
son public : «C’est toute la realite 
de la classe moyenne americaine 
que nous voulons refleter de fagon 
monstrueuse ; nous les faisons jouir ! 
et si leur plaisir vient de ce que nous 
leur pissons dessus (c’est cela-meme 
le fascisme, cf «Portier de nuit») et si 
nous gagnons de I’argent grace a cela, 
tant mieux ; c’est <ja I’lNDUSTRIE de 
I’entertainment, voila tout.» (A.C. R&F 
N° 59). 

Si j’en parle, bien que cela soit un 
groupe americain, c’est parce que c’est 
un modele du genre. Mais la demarche 
d’E.L.P, meme si le produit fait preuve 
d’une autre recherche, meme si elle 
pretend se fonder sur le respect public, 
n’en releve pas moins de la meme 
inanite. Ici, il faudrait envisager les 
contradictions personnels au sein du 
groupe, qui sont pour beaucoup dans 
ses incoherences : Greg Lake, dans 
ses pretentions dedaigneuses, est 
proche de I’attitude meprisante, alors 
qu’Emerson est un reel showman en soi 
et qui pourrait aisement se passer de 
la grandiloquence d’un decor et d’une 
mise-en-scene (carton-pate et grand 
spectacle) qui, non seulement n’ont rien 
apporte a la musique, mais ont peut- 
etre contribue a sa degradation a partir 
de «Tarkus», en monopolisant I’interet 
et les preoccupations respectivement 
du public et des musiciens. La forte 
personnalite est incontestablement 
celle de Lake, et il est regrettable 
que sa mediocrite ait pu influencer 
un musicien aussi potentiellement 
genial (surtout apres les promesses 
du premier L.P.) qu’Emerson, au point 
de faire d’E.L.R un groupe totalement 
sterile. Qu’importe de bien (je suis 



gentil) de qui on est en droit d’attendre 
le meilleur. Seulement voila, Keith 
Emerson est tiraille entre deux mondes 
incompatibles, ceux du music-hall et de 
la musique dite «serieuse», et ce n’est 
que dans les moments traps rares ou 
il delaisse ET I’un ET I’autre qu’il se 
realise pleinement et de la maniere 
authentique. Et qu’on ne la ramene pas 
avec la «demesure» - la demesure est, 
avec I’energie, la bonne a tout faire de 
la critique du rock ; or, ni I’une ni I’autre 
ne peut se donner en spectacle sans 
etre a tres court terme reduite au statut 
de gimmick, de grand guignol. C’est 
pourquoi Emerson (et c’est dommage) 
et Alice Cooper sont des clowns tristes. 
L’energie peut n’etre qu’un pet, et la 
demesure n’est efficace que fulgurante: 
spontanee et ephemera. Le faire 
prevaut sur le faire voir - etre interdit 
de paraitre (ne serait-ce pas pour cela 
qu’Hendrix, Joplin ou Morrison sont 
morts ?). 

Ce qui caracterise aussi bien E.L.P. 
qu’Alice ou les groupes a paillettes, 
c’est la placage artificiel de clinquant, 


d’enflures, d’effets grossiers sur une 
musique souvent faiblarde (il faut 
exclure Roxy, dont le spectacle et la 
musique sont coherents, riches et 
«styles»). A I’oppose de ces precedes 
se situent aussi bien Genesis et le Tull 
que des groupes comme Hawkwind et 
moindrement Pink Floyd, et la musique 
de Peter Hammill. Ici il faut envisager 
la theatralite comme emphase dans la 
mise en place, en scene, en disque, 
des sons, des instruments, des parties 
du tout, et (parfois accessoirement) du 
jeu des musiciens/acteurs. 

Salubrite publique 

Genesis, Jethro Tull, c’est un peu une 
grande entreprise de salubrite. La 
tradition du music-hall, le spectacle 
de saloon ou les «plus belles girls» 
sont aussi les putains se retrouve 
enrichi et epure sans etre desincarne. 
Cette purification, Genesis I’a realisee 
en faisant appel a des moyens qui 
ressemblent etrangement a ceux du 
theatre No : singularity du protagoniste, 
extreme simplicity de la mise en scene, 


quasi-absence de decor, dramatisation 
par les masques (cf. «Froxtrot»), le 
grimage, les fastueux costumes et un 
symbolisme poetique tres elabore. Le 
jeu du chanteur Peter Gabriel n’est plus 
envisage comme un gimmick, mais 
comme un des elements principaux, 
avec la musique, de la construction 
d’une ambiance ; «Genesis est un 
groupe qui dit des histoires, chaque 
histoire doit etre individualisee, 
avoir une atmosphere propre ; nous 
utiliserons tous les moyens que nous 
jugerons les meilleurs pour faire passer 
cette atmosphere.» (P.G. R&F N° 77) 
Ce qui est privilegie, ce n’est pas 
I’aspect formet immediat du show, mais 
la coherence de tous les elements 
de dramatisation entre eux et avec 
I’histoire contee. Celle-ci impose 
les precedes ; ainsi, les masques et 
les costumes du monde onirique de 
«Nursery Cryme» et de «Foxtrot» ont 
laisse place qu blouson de cuir plus 
terra a terra de I’outcast americain, et a 
3 000 diapos sur I’univers new-yorkais 
de Rael, le heros porto-ricain de «The 














Lamb Lies On Broadway». 

Les preoccupations de Genesis 
comme de Jethro Tull sont celles d’une 
sociologie sauvage et demente des 
valeurs et de la mythologie populaires ; 
leur rendance esthetisante revele leur 
volonte de ne pas voir ce patrimoine se 
degrader dans la bouillie habituelle de 
la culture dite «de masse». La ou Peter 
Gabriel est le magicien, le metteur en 
reve des contes enfantins des ecritures 
bibliques ou du labyrinthe new-yorkais, 
Ian Anderson est I’eveque des fous 
des fetes medievales, sorti tout droit de 
I’imagerie populaire pour rehabiliter les 
personnage de ses pochettes : la cour 
des miracles, les brasiers sans terre 
(«This Was»), les clochards sans abri 
(«Aqualung»), les Venus de trottoir 
(«Warchild»). Jethro Tull est le moyen 
terme entre Genesis et Hawkwind 
- Genesis : un art (?) figuratif et 
symbolique; mime, extension visuelle et 
ditanciee de la musique ; commentaire 
et illustration - Hawkwind : I’intense 
participation du corps a la musique, 
le stroboscope comme instrument, 
le rituel comme contact vibration, et 
Stacia, I’holocauste. 

Mais toute la theatralite du rock n’est 
pas seulement visuelle. II faut faire la 
part des precedes formels, theatraux 
(decors, costumes, jeu de scene...) et 
de I’lNTENSITE dramatique qui cree 
I’impact emotionnel. Une musique 
peut etre intensement expressive 
sans qu’il soit fait appel a aucun 
precede de representation scenique ; 
Peter Hammill y excelle. En fait, 
le vrai theatre du rock est dans la 
musique, meme chez les groupes 
les plus engages vers le spectacle 
total. Sinon comment expliquer que 
la simple ecoute de «The Lamb Lies 
Down...», sans porter attention aux 
paroles, sans lire la pochette, rende 
sensibles les peripeties de Rael et 
cette violence tendue et oppressive 
si caracteristique de New-York ? Ici 
comme chez Hammill («Refugees», 
«Gog, Magog») ou Jethro Tull («The 
Story Of The Hare Who Lost His 
Spectacles», «Queen & Country*), la 
musique change avec la realite qu’elle 
doit transfigurer: elle est I’histoire que 
P.G. veut raconter (Genesis) ; elle est 
la comedie satirique d’une classe et 
d’un milieu social (J. Tull) ; elle est 
passion mystique (Mahavishnu) ; mise 
en scene des emotions narcissiques, 
drame de la personnalite (P. Hammill); 
reve nostalgique (Procol Harum). Mais 
toujours tragedie, drame ou comedie 
humaine. 

II. ROCK/CLASSIQUE 


Cela fait mal,audebutde«For Richard*, 
d’entendre cette merveilleuse petite 
mecanique qu’est Caravan se planter 
lamentablement, hesiter, attendre que 
le New Symphonia I’ait enfin rejointe 
et reprendre sa cahotante ressucee 
d’un chef-d’oeuvre qui se suffisait 
parfaitement a lui-meme dans sa 
version originale (cf. «lf I Could Do It 
All Over Again*...) ; cela fait rire de 
voir I’ineffable trio Emerson/Wakeman/ 
Lord nous refiler sous emballage 
somptueux, avec etiquette rock, du 
Franck Pourcel de seconde zone 
(ecoutez done «Une belle histoire* 
revu par ce dernier, et vous verrez que 
je n’exagere pas ; lui au moins est sans 
pretention). Gui s’etonnera alors de 
I’extraordinaire reticence de la critique 
rock face a ces tristement fameuses 
experiences «d’integration». 

Le grand orchestre. 

L’orchestre symphonique est le double 
et le negatif du «grand spectacle*, 
e’est-a-dire une autre forme de la 
FRIME (Nice, Deep Purple). Fortune et 
dignite : plaire au plus grand nombre 
(du spectacle, done des sous) et se 
faire reconnaitre d’une elite (du serieux, 
done des honneurs). En fait, ce systeme 
ne fonctionne et ne se reproduit parmi 
les musiciens que parce qu’il trouve 
echo dans un public timore, avide 
de justifications culturelles («ecoute, 
papa, on dirait du classique !»). La 
securisation du changement illusoire 
dans la continuity, le plaisir retrograde 
de la reference culturelle, reconnue, 
reconquise, tient lieu d’admiration 
esthetique. 

S’il n’y avait quelque exception de 
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taille, je ne serais pas loin de penser 
que groupe de rock et orchestre 
symphonique sont, dans leur usage, 
incompatibles, et que les tentatives de 
fusions, sinon de simple amalgame, 
apparaissent le plus souvent comme un 
enome et inutile gachis anachronique ; 
et cela plus pour des raisons 
ideologiques/culturelles, techniques ou 
materielles que purement musicales 
(celles-ci etant d’ailleurs inherentes a 
celles-la). L’orchestre symphonique 
appartient au patrimoine culturel 
occidental au meme titre que le theatre 
classique. On ne peut pietiner les 
platebandes de Shakespeare si Ton 
n’est pas deja un genie reconnu ; de 
meme, la competence musicale au 
niveau traditionnal des tecnique de 
Conservatoire (harmonie, composition, 
orchestration) est une condition sine 
qua non pour etre admis au Pantheon 
des Artistes-Compositeurs, condition 
a laquelle il faudrait ajouter (ou 
substituer, faute de mieux) le parrainage 
d’une personnalite du «milieu culturel*: 
Joseph Eger pour Emerson, Malcolm 
Arnold pour Lord. Michael Gibbs pour 
McLaughlin (la caution peut meme 
fonctionner dans les deux sens : cf. 
ci-dessous D. Bedford/M. Oldfield). 
Car aucun musicien de rock jusqu’a 
present - sauf Zappa, Cale, Manset, 
et naturellement Brooker - ne maitrise 
suffisamment I’ecriture d’ampleur 
symphonique pour rendre possible un 
grand chambardement... Et puis a quoi 
bon ? Le «grand orchestre* : le rocker 
s’y abTme ou les mandarins crieraient 
au scandale : une oeuvre reussie (?) ne 
serait pas rock mais classique («Star’s 
End* de Bedford), car il faut tenir 










compte d’une fagon d’ecouter, de codes 
qui sont impregnes en nous et dont il 
est difficile de se defaire. La musique 
classique c’est I’Art, done la Kultur, 
done la moil par etouffement. Keith 
Emerson est un exemple lumineux de 
cette pregnance de la culture: virtuosite 
comme viscosite, au sens ou les mains 
poissent, ou la sauce attache, ou la 
technicite (d’ailleurs incontestable) 
reste liee, etroitement canalisee par 
les references et les connotations 
classiques. Et pas seulement la 
technicite, mais parfois la technologie, 
le materiel. II a tous les moyens 
d’une revolution musicale, mais il 
achoppe par culpabilite culturelle ; 
il voudrait lacher les bombes et ce sont 
des petards qui explosent, et alors il 
ne vaut guere mieux qu’un Jacques 
Loussier de la pop. 

En plus de cette aura culturelle, il y a les 
contraintes d’ordre technique/materiel. 
L’orchertre n’est pas un gadget que Ton 
branche telle une pedale de distorsion ; 
la preparation d’un concert exige un 
travail considerable et onereux auquel 
les musiciens ne sontpas toujours prets 
a faire face (cf. le manque de repetition 
du New Symphonia pour le L.P. de 
Caravan). Ilya les problemes de prise 
de son, d’equilibre des masses et des 
matieres sonores, de balance... On 
pourrait ainsi continuer a enumerer des 
problemes techniques dont finalement 
aucun n’est insoluble, invoquer la lettre 
plus que I’esprit, seulement voila : 
il y a Procol Harum, au-dela des 
contingences, «au-dela des choses». 

Ideale nostalgie:Maestro, musique ! 

Alors, mettons-nous d’accord : Gary 
Brooker n’est pas un musicien de 
rock (ni Robert Fripp, d’ailleurs). - 
Parenthese : si Emerson, Jon & Ian 
Anderson, les freres Shulman (de 
Gentle Giant), David Cross, John 
Evan ou Patrick Moraz en sont, je ne 
pense pas que cela releve d’un choix 
esthetique, mais d’une necessity 
sociale ; et celle-ci n’est pas seulement 
de gagner plus que correctement 
leur vie, mais surtout celle de creer 
une musique socialement vivante, 
par opposition a une culture elitiste 
et desincarnee qui se reflete dans 
la pompe bourgeoise des concerts 
classiques ou la morbide (il y a «mort» 
et «bide») morosite de la musique 
contemporaine et institutionnalisee. Fin 
de parenthese. 

II suffit par exemple d’avoir assiste au 
concert de Procol Harum au casino 
de Deauville en 72 pour avoir ressenti 
(avant Edmonton) le plaisir que tire 
Brooker de cette pompe precisement, 


de ce decor baroque a la «Mort a 
Venise», du port de I’habit et du 
plastron. La musique de Brooker est 
a I’image de sa nostalgie un tantinet 
aristrocratique pour des valeurs 
perdues. Ainsi le «Whaling Stories» du 
disque d’Edmonton n’est pas un remake 
de celuii de «Home», mais au contraire, 
celui-ci apparait a posteriori comme ce 
que Zappa aurait appele «une piece 
pour piano et low budget orchestra». 
Si, comme le remarque Chabiron, 
«on entend des violons la ou il n’y 
en a pas», j’ajouterai qu’on en oublie 
aussi I’orchestre la ou chez d’autres on 
n’entendrait que lui. C’est que Brooker 
ne traine pas I’orchestre comme un 
boulet a sa cheville, et que la ou ses 
contemporains font de I’archeologie, lui 
fait de la metempsychose. L’essence 
de sa musique est dans les moyens 
traditionnels. II n’y a pas de «second 
degre» dans les queues de pie de 
«Grand Hotel», Brooker revit cela, le 
porte en lui ; ce qui rend sa musique 
grandiose et invulnerable. Elle tient 
sa puissance intrinseque (car Procol 
est un groupe sans pub, sans image 
«fabriquee») de la coherence de 
son propos avec les moyens qu’elle 
emploie, I’esprit et la lettre, Brooker/ 
Reid passeisme assume et orchertre 
au service de I’idee. 

«The Art School dance goes on for 
ever» (Pete Brown) 

(Le bal de I’ecole des Beaux Arts 
continue a jamais) 

Strange brew «The Orchestral 
Tubular Bells» (Mike Oldfield with the 
Royal Philarmonic Ochestra arranged 
by David Bedford) - «Star’s End» de 
David Bedford (the R.P.O. with Mike 
Oldfield): etrange brouet. «Star’s End» 
est la premiere oeuvre CLASSIQUE 
entierement congue par quelqu’un de 
la partie, quelqu’un de I’avant-garde 
des vrais compositeurs classiques !» 
(Bedford). Disque interessant mais 
«hors sujet», ou comment utiliser Mike 
Oldfield comme «faire valoir du rock» 
pour faire vendre du classique. Et puis 
inversement : «The Orchestral T.B.», 
ou : «un hippopotame marche a cote 
de ses pompes» ; le quinze tonnes de 
la musique legere, le R.P.O. comme 
fin en soi avec la caution de maitre 
Bedford. Alors ecoutez plutot «Hergest 
Ridge» du meme Oldfield, cherchez 
I’orchestre... pourtant, il est la ! Mais 
presque accessoirement, et c’est ce 
qui fait la grande reussite. L’ceuvre 
n’est pas pensee ou remaniee en 
fonction de I’orchestre ou des choeurs 
(vision contrainte et regressive), mais 
I’orchestre est utilise au service 


de I’ceuvre sans y etre aucunement 
privilegie (vision totalisante et 
progressiste). C’est un peu la difference 
qu’il y a, au sein d’«Apocalypse» 
(Mahavishnu), entre «Power Of Love» 
ou «Hymn To Him», reelles reussites 
au climat desquelles I’orchestre parait 
indispensable, et «Vision Of A Naked 
Sword», pitoyable collage fabrique 
pour I’orchestre artificiellement. 

C’est aussi parce qu’il n’est donne 
aucune valeur privilegiee aux 
orchestrations d David Palmer pour 
Jethro Tull qu’elles sont, a la fois aussi 
discretes, efficaces et indispensables a 
I’elaboration du son du groupe («The 
Hare Who Lost His Spectacles», mais 
surtout «Queen & Country)), «Sea 
Lion», «Bungle In The Jungle»); et c’est 
parce que la section de cordes de «The 
Love In Your Eye» («Waterloo Lily») ou 
I’orchestre de «A Huntin We Shall Go» 
et «Backwards» («For Girls Who Grow 
Plump In The Night») ne sont pas mis en 
avant pour monopoliser les economies 
des gogos et I’interet des musiciens 
que la musique de Caravan semble si 
naturelle et immediatement attrayante 
et qu’une experience comme I’album 
«Caravan & the New Symphonia» 
apparait absurde et retrograde. 

En resume, il semble bien que les 
seules reussites de «fusion» - orchestre 
symphonique/groupe de rock - sont 
celles ou I’orchestre apparait et est 
traite comme une necessity interne 
de I’oeuvre, un element insispensable 
a la coherence de sa construction, a la 
qualite, a I’intensite de son atmosphere, 
de son feeling ; e’est-a-dire les oeuvres 
ou la forme est immergee dans le fond 
et ou ils demeurent indissociables 
I’un de I’autre, les oeuvres qui ne 
sont pas dictees par des imperatifs 
techniques ou financiers mais les 
dominent. (L’CEUVRE de Gary Brooker 
pour Procol Harum, «Hergest Ridge» 
de Mike Oldfield, «Hymn To Him» de 
Mahavishnu, et aussi «The Academy 
In Peril» de John Cale, «Jeanne d’Arc» 
et le merveilleux «La mort d’Orion» de 
Manset...) 

Mais en realite, comme pour la 
theatralite, ce serait faire fausse 
route que de ne rechercher I’element 
«classique» (la reference quelle 
qu’elle soit, a un passe delimite 
et reconnu par une histoire des 
formes, des ecoles musicales, voire 
des musiciens eux-memes) qu’au 
seul niveau de I’apparence la plus 
immediate, concrete, de la presence 
ou de I’absence d’une section de 
cordes ou d’un rochestre plus ou moins 
symphonique. L’element classique 
peut aussi bien se retrouver au niveau 
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des dimensions et de la structure 
d’un morceau (cf. de la construction 
«symphonique» des «Tales From 
Topographic Oceans» de Yes, la forme 
sonate dans certains morceaux de 
King Crimson : «The Battle Of Glass 
Tears» dans «Lizard», «Fracture» et 
«Trio» sur «Starless & Bible Black», 
la structure rythmique du bolero dans 
«Abbadon’s Bolero» d’E.L.P. ou «The 
peacocks Tale» dans «Lizard») qu’au 
niveau des techniques meme d’ecriture 
(cf. les experiences serielles de Fripp 
& McDonald sur «ln The Wake Of 
Poseidon». «The Devil’s Triangle», 
«Merday Morn»...) ou de la simple 
influence plus ou moins reconnue, 
plus ou moins diffuse d’un musicien ou 
d’une ecole classique sur un groupe 
de rock (les impressionnistes frangais 
chez Robert Fripp - aussi Varese, Satie 
Chez Zappa ou Orff chez Christian 
Vander), I’esprit de cette ecole ou de 
ce musicien venant impregner la 
musique du groupe. C’est la finalement 
la manifestation principale de la 
presence du «classique» dans le rock, 
et c’est cela qui en fait une musique 
contemporaine a part entiere, avec 
racines et innovations. 

III. ROCK/MUSIQUE CONTEMPORAINE/ 
ELECTROACOUSTIQUE/PROGRES/ 
LIBERTE ! 

Smart ass : deuxieme conference. 

Si j’ai attache tant d’importance au 
probleme de I’emploi de I’orchestre 
symphonique dans le rock, c’est qu’il 
illustre un principe beaucoup plus 
general, a savoir qu’une musique 
ne progresse aue par I’integration 
et le depassement de toutes les 
techniques musicales et de tous 
les materiaux technologiques. A un 
moment donne, I’avant-garde, ce 
sont les musiciens qui cherchent a 
conquerir de nouveaux materiaux, et a 
resoudre les contradictions inherentes 
aux moyens dont ils disposent. Une 
oeuvre d’avant-garde reussie, c’est 
un oeuvre ou le musicien s’approprie 
un element nouveau (i.e. jusqu’alors 
inexploite ou etranger au domaine 
dans lequel il travaille - le rock - : 
orchestre symphonique, electrification 
d’un instrument jusque la acoustique, 
mellotron, synthetiseur, echoplex, 
multi-tracking, etc.) et le met au service 
de sa finalite propre, de son feeling, 
sans aliener sa liberte de compositeur, 
au contraire pour I’accroTtre. En 
derniere instance, c’est ce travail 
de pionnier et I’importance de ses 
conquetes, de ses ouvertures qui fait 
la valeur d’un groupe (Beatles, King 
Crimson) ou d’un musicien (Wyatt, 


Hammill) ; avec evidemment cette 
condition, ce PRINCIPE fondamental 
qu’il ne sacrifie pas sa personnalite, sa 
sensibilite d’artiste aux artifices d’une 
mode, au clin d’oeil aguicheur de la 
nouveaute reveree pour elle-meme. 
Mais a contrario, toute demarche qui, 
utilisant un materiau nouveau, n’essaie 
pas d’en tirer un maximum d’originalite 
«personnalisee» est regressive. En 
esthetique, ne pas avancer, c’est 
reculer : imiter I’orchestre avec un 
mellotron ou jouer du moog comme 
d’un orgue, c’est exactement comme 
rouler en Solex sans faire tourner le 
moteur: retrograde. 

La Critique d’E.L.P., que certains ont 
pu prendre pour de la hargne, s’appuie 
en fait sur ces criteres (relativement 
objectifs). Prenons par exemple les 
«Tableaux d’une exposition)) - une 
nouvelle version ne se justifie que 
si elle n’a rien a envier a celles qui 
font precedee (Moussorgsky, Ravel, 
Rimsky-Korsakov), et si de plus elle 
leur ajoute une dimension nouvelle 
par I’innovation technologique ou 
musicale. - lei I’approche d’Emerson 
n’est pas du tout celle de ses travaux 
avec Eger (trio + orchestre), ni celle 
des emprunts plus ou moins camoufles 
a la musique classique, mais une 
veritable reinterpretation moderne 
de la partition de Moussorgsky. Elle 
apparait significative a la fois du total 
manque de rigueur d’Emerson, et de 
combien geniale pourrait etre son 
oeuvre si elle etait maTtrisee (je n’ai 
pas dit jugulee). Son jeu au moog 
(particulierement developpe sur la 
version pirate editee en Allemagne) 
atteint une liberte qui fait apparaitre 
tout ce qu’il a produit sur cet instrument 
par ailleurs comme de I’enfantillage 
ou de la virtuosite pianistique sterile. 
Rien n’est gratuit de ses envolees 
vibrantes, et surtout par les brefs ajouts 
d’Emerson a la partition ; par contre, 
ceux de Lake, paroles et guitare seche, 
sont aberrants et inanes parce que 
detruisant de leur platitude et de leur 
temps mort I’harmonie «electronique» 
de I’ensemble ; simple ego trip sans 
aucune fonction creative, la partie 
de guitare hyper-classique apparait 
comme une mievrerie archai'que ou, 
au mieux, un grand vide. Conquetes et 
regressions peuvent done se cotoyer 
au sein d’un meme morceau, rien 
n’est simple. II est done tres difficile de 
dresser un bilan des apports de chacun 
sur ce font pionnier du rock anglais. II 
faut cependant reserver une place a 
part a King Crimson. 


Le Roy est mort, vive le Roy ! 

Robert Fripp est peut-etre le seul aur 
la scene du rock a pouvoir endonner 
I’image du musicien contemporain. Le 
seul a assumer une reelle reflesion sur 
le monde et sur la musique : «Ce qui 
m’interesse, c’est de trouver I’equilibre 
entre tout cela (I’expression d’une 
emotion et celle d’une ideologie), 
une certaine stability a I’interieur de 
tout un monde en mouvement... un 
equilibre dynamique.» (R.F. R & F 
N° 87) Avec Fripp, I’eclectisme du 
rock est pense, estitue ; il y integre 
I’ensemble de la tradition musicale 
occidentale, de la musique de chambre 
a I’improvisation jazzique. C’est ce 
travail de restructuration et d’ouverture 
qui fait que King Crimson tient une 
position centrale dans I’elaboration du 
rock nouveau. Sans parler d’influence 
directe, difficilement discernable tant les 
groupes concernes ont su developper 
des personnalites originales, King 
Crimson est a I’origine du mouvement 
le plus important issu des Beatles et qui 
en exploite les acquis : Yes, Genesis, 
Van der Graaf Generator, Gentle Giant, 
McDonald & Giles, Sinfield, Ange, et 
aussi un formidable groupe italien 
meconnu chez nous et qui, avec plus 
de bonheur que la Premiata Forneria 
Marconi, reussit une synthese des 
apports de Crimson et d’E.L.P.: Banco. 
Tout ce qu’Emerson a entrepris 
maladroitement avec Nice puis E.L.P, 
integrer sa culture musicale a son 
mode d’expression rock, Fripp (avec 
McDonald, dont le role est primordial 
sur les deux premiers albums) I’a 
reussi d’emblee : comparez la lourdeur 
elephantesque d’«Abbadon’s Bolero» 
(«Trilogy») a I’inventivite de «The 
Peacocks Tale» («Lizard»), qui repose 
pourtant sur les memes principes 
(Ravel). Malgre «Prelude» («lsland»), 
exercice de style/demonstration de 
cee qu’il ne faut pas faire au mellotron, 
on doit a Fripp sa liberation du role 
de substitut de I’orchestre auquel le 
cantonnait Moody Blues ; on lui doit 
des arrangements de cuivres d’une 
originate inegalee, I’introduction 
d’un sax au bord e I’exthetique free, 
demarche que I’alchimiste de Van der 
Graaf poussera au plus loin («Killer», 
«PionnerOverC.», sur«HTo He»), une 
recherche incessante sur la guitare 
qui produira une sonorite inimitee et un 
style heurte («Sailor’s Tale») ou souple 
et sinueux («No Pussy-footing») et 
qui rendra possibles les dissonantes 
audaces d’un Steve Howe (Yes). La 
caracteristique fondamentale du King 
Crimson est d’avoir developpe sa 
recherche dans toutes les directions, 
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de Debussy a Monk, du hautbois au 
feedback, de I’ecriture la plus complexe 
a I’improvisation la plus libre, et d’avoir 
elabore (meme si Fripp s’en defend) une 
oeuvre dont «Red» est I’aboutissement 
et la cloture. Robert Fripp semble 
avoir voulu y restituer le stade ultime, 
dans sa richesse et son plus profond 
denuement, jusqu’a I’ascese, d’une 
evolution qui va de «Lark’s Tongue...» 
(part 2) a «One More Red Nightmare» 
en passant par «Fracture» (face 1), 
et en meme temps y faire un complet 
panorama/rappel de tous les elements 
de I’univers crimsonnien et de montrer 
au moyen de ce morceau-synthese 
qu’est «Starless» leur coherence 
interne (face 2) : le solo de violon de 
David Cross sur «Providence» rappelle 
celui de «Lark’s Tongue» (part 1) ; le 
retour aux grandes plages de mellotron 
evoque «ln The Court Of The Crimson 
King» ; le premier solo de sax et le duo 
basse-guitare font penser a «Lizard» ; 
Le solo de guitare, aux experiences 
serielles de «ln The Wake Of 
Poseidon» ; le deuxieme solo de sax 
a «lslands» ; et I’excitation finale avant 
I’ultime vague de mellotron coupee net, 
«en suspens», clot I’ensemble par une 
reference evidente a «21st Century 
Schizoid Man». La boucle est bouclee... 
ou plutot n’est-ce qu’une spirale : Fripp/ 
Eno et le desir s’avancent. «L’oeuvre 
d’art n’a de valeur que dans la mesure 
ou elle fremit des reflexes de l’avenir.» 
- (Andre Breton). 

Petites audaces et grande frustration. 

Que Robert Fripp puisse etre 
responsable de «Lizard», de «Starless 
& Bible Black» et de «No Pussy- 
footing», que John McLaughlin 
puisse avoir produit trois albums 
d’inspirations aussi diverses que 
«My Goal’s Beyond», «The Inner 
Mounting Flame» et «Apocalypse» 
prouve amplement qu’au-dela du 
jeu sterile des classifications, se 
decouvre plus qu’une tendance a la 
fusion des styles, une passionnante 
volonte d’eclectisme et d’ouverture 
musicale. Ce rock vaut surtout par 
sa boulimie et son imperialisme. Si 
sa caracteristique fondamentale est 
d’allier une approche plus ou moins 
culturaliste et esthetisante de la 
musique, particulierement europeenne 
et opposee a I’approche energetique et 
donctionnelle americaine, a I’utilisation 
d’un materiel electroacoustique propre 
et dont la technologie s’elabore 
quotidiennement ; s’il progresse 
autant par fusion des genres que par 
integration de nouveaux moyens, il 
faut se rendre a I’evidence que dans 


ce dernier domaine, les groupes sont 
inhibes, doncfrustrants. En effet, si leur 
audace musicale reside principalement 
dans leur situation a la croisee des 
cultures (cf. II), au regard de celle-ci, les 
audaces «technologiques» semblent 
presque derisoires. Les groupes 
«intellectuels» ou «progressiste» se 
distinguent plus par leurs recherches 
au niveau des formes musicales 
(sonorites, constructions complexes, 
ambition symphonique chez Yes et 
K.C., annoblissement du swing par les 
arrangements pointillistes et heurtes 
de Ian Anderson chez J.T., traitement 
symphonisant des instruments et des 
voixchez Peter Hammill...) que par leurs 
conquetes au niveau des precedes 
techniques (par rapport au rock 
allemand, resolument technologique, 
ou a la musique contemporaine). 

En dehors de I’electrification des 
instruments, aujourd’hui realisee 
quasi-completement, il n’y a guere que 
les techniques de studio qui aient ete 
developpees en rapport a leur potentiel 
musical. Techniques d’enregistrement 
(studio a 8, 16, 32 pistes), production 
et mixage ont pris une importance 
capitale dans le travail sur le son d’un 
groupe (cf. «Dark Side Of The Moon», 
«Relayer», ou la difference de matiere 
sonore entre les disques de V.d.G.G. 
et Peter Hammill produits par John 
Anthony et ceux produits par Hammill 
lui-meme). Si le feed-back demeure 
I’apanage de Fripp et David Gilmour, 
I’echoplex et les boucles «a la Terry 
Riley» n’ont pas encore penetre le rock 
au-dela du Soft. Reste le synthetiseur: 
les musiciens y sont venus assez 
tardivement et tres progressivement, 
sans aliener leur personnalite propre, et 
il est important de remarquer que, mis a 
part Emerson, aucun des virtuoses du 
clavier, experimentateurs des synthes 
(Wakeman, Moraz, Banks, Banton) ne 
joue de role reellement preponderant 
dans la musique des groupes 
concernes. Cependant, contrairement 
a ceux qui ne voient dans le moog qu’un 
gadget de plus dont les musiciens 
abusent en le mettant a toutes les 
sauces, je crois que c’est certainement 
I’instrument le plus riche en possibilites, 
et paradoxalement le plus inexploite 
de le musique contemporaine. II devrait 
etre a I’origine d’une restructuration 
capitale pour la musique actuelle et 
dont le rock allemand, Eno ou Todd 
Rundgren ne donnent qu’un avant-gout 
tres en dega du possible. Hors d’ux, 
a quelques exceptions pres, toutes 
les «synthetisations» sont encore 
balbutiantes ; seule I’intelligence de 
Patrick Moraz pourrait emerger. Moraz 


(qui, soit dit en passant, a toutes les 
qualites d’Emerson/Wakeman sans 
en avoir les defauts), est un pionnier 
de I’instrument, il n’est que d’ecouter 
son inventivite avec «Refugee» (le trip 
emersonnien) sur les morceaux comme 
«Ritt Mickley» ou I’imposante «Grand 
Canyon Suite». Son arrivee au sein de 
Yes pourrait faire eclater son talent au 
grand jour et apporte run elan nouveau 
a la recherche electroacoustique, et 
de la au groupe lui-meme. En effet, 
a I’image d’Emerson et bien plus que 
Wakeman, Moraz est un chercheur, 
mais au contraire d’Emerson il trouve 
en Yes un groupe capable autant de 
profiter de son talent que de I’enrichir 
sans faire de lui une quelconque bete 
de cirque. 

A ce propos, il ne faut pas se peprendre 
sur la pretendue «froideur» de Yes ; 
c’est peut-etre le seul groupe totalement 
electrique/electronique de la scene 
anglaise depuis la disparition de K.C. ; 
ses sonorites et ses arrangements, 
comme ceux de «Starless & Bible 
Black» ou de «Red», ont I’eclat et le 
tranchant de la glace, certes, mais 
de celle qui brule les doigts quand 
on la touche. Yes est un peu I’anti- 
Procol, I’electricite est son essence, 
mais cela ne saurait I’empecher de 
pouvoir exprimer aussi bien un lyrisme 
debordant et emu («And You And l», 
«Soon oh soon...» a la fin de «Gates 
Of Delirium») que la violence la plus 
rauque et tendue («Sound Chaser», 
la pertie instrumentale de «Gates...») 
ou la profonde beaute de morceaux 
qui mettent plusieurs annees a vous 
penetrer («Close To The Edge», 
«Tales From Topographic Oceans»). 
Reste, meme chez Yes, cette timidite 
timoree qui semble empecher tous 
les groupes de profiter pleinement des 
moyens aux possibilites infinies dont ils 
disposent, d’une liberte qui, au moins 
pour eux, n’est plus une utopie... Steve 
Howe se fait actuellement construire 
une guitare-synthetiseur (on parle de 
400 000 F); tiendrait-on la notre grand 
defricheur ? Car enfin, si le moog peut 
tout dire, pourquoi ne pas lui faire 
produire aujourd’hui, MAINTENANT ? 
«On devrait se demander, EN 
MUSIQUE AUSSI, pourquoi les 
hommes, des qu’ils sont en liberte, 
se fabriquent le sentiment qu’il faut y 
mettre bon ordre... On s’imagine qu’il 
faut imposer du dehors un ordre a la 
liberte au lieu de la laisser s’organiser 
d’elle-meme en n’obeissant plus a 
aucun critere exterieur qui mutile ce qui 
demande a se developper librement.» 
(Theodor Adorno) - JEAN-MARC 
BAILLEUX. 
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1975.12 - Rock & Folk n° 107 : Critique «Beginnings» 


STEVE HOWE 

BEGINNINGS 

Atlantic 50 151 (dist. WEA) 

Nevousfiezpasauxapparences, 
ce n’est pas un album de Yes 
sous un camouflage. Mefiez- 
vous de vos attentes ou vous 
serez degus, car tout ici est en- 
dega de ce que Ton etait en droit 
d’esperer d’un musicien tel que 
Steve Howe. II tombe dans tous 
les pieges qu’un Steve Hackett, 
dans la meme situation, avait 
su eviter. Le probleme est que, 
lorsqu’il fait du Yes, c’est moins 
bon que Yes, et que lorsqu’il 
n’en fait pas, cela tend a devenir 
franchement mauvais. Steve 
Howe chante mal, et il ne doit 
pas I’ignorer ; non pas qu’il 
chante faux, mais sa voix est 
non seulement desagreable, 
mais totalement inexpressive. 
Done, comme il n’y a que 
trois instrumentaux sur neuf 
morceaux, il chante trap. Mais 
n’allez pas croire que Ton puisse 
se rabattre sur ces dierniers en 
bloc, car il y a la «Beginnings», 
une petite oeuvrette merdique 
ou Steve Howe et Patrick Moraz 
(ce qui pourrait bien etre un 
tres mauvais presage en ce qui 
concerne son propre album solo) 
se prennent pour les Haendel 
en herbe. L’archetype de ce 
qu’il ne faut pas faire, surtout 
quand on fait partie d’un groupe 
qui a si bien su s’en preserver. 
A croire que Steve Howe, un de 
plus, serait lui aussi un frustre 
de «Klassik». Sur «Doors Of 
Sleep», on a I’impression que 
Howe a trap ecoute Refugee 
(le groupe de Moraz avant Yes), 
et qu’il lui a emprunte quelques 
plans. «Will O’The Wisp» souffre 
terriblement de I’absence de 
Jon Anderson et, moindrement, 
de Chris Squire ; la batterie, 
comme en d’autres morceaux, 


est mixee trop fort, et I’ensemble 
est lourd, voire pataud. «Ram» 
est une belle demonstration de 
technique vistuose genre «Mood 
For A Day» ou «The Clap», 
avec banjo en plus ; excellent. 
Par contre, «Pleasure Stole The 
Night» et «Break Away From It 
All» sont ordinaires malgre la 
presence a la batterie de Bill 
Bruford, moins envahissant 
qu’Alan White qui ne semble 
pas ici au mieux de sa forme. 
Heureusement qu’il reste les 
trois quarts d’un face pour nous 
consoler, avec «Australia» qui 
a, malgre la voix de Howe, la 
marque du grand Yes ; un beau 
theme suivi immediatement du 
meilleur morceau de I’album, 
«The Nature Of The Sea», un 
instrumental dont le son est un 
melange de Yes et de Oldfield 
et pour lequel Steve Howe est 
accompagne par Graeme Taylor 
(gt), Malcolm Bennett (basse) 
et David Oberle (batterie). 
«Lost Symphony» clot la face, 
la troisieme reelle reussite d’un 
album ou Steve Howe ne prouve 
rien que nous ne sachions deja : 
a savoir qu’il est un grand 
guitariste au style original et 
un membre influent au sein de 
Yes. Mais ce n’est plus de lui 
qu’il faut attendre de grands 
changements. Dommage. 

JEAN-MARC BAILLEUX 



1976.01 - Best n° 90: Article «Squire 
mieux qu’Howe ?» 


Squire 
mieux 
qu’Howe ? 

Alorsque«Beginnings» 
I’album solo du 
guitariste de Yes, Steve 
Howe est loin de faire 
I’unanimite au sein de 
la critique anglaise et 
continentale, celui de 
Chris Squire, bassiste 
de la meme formation, 
requiert I’approbation 
enthousiaste des 
journalistes d’outre- 
manche. «Fish out 
of water» a deplace, 
il faut le dire, le plus 
beau gratin du rock 
progressif anglais de 
ces cinq dernieres 
annees, dont Bill 
Bruford, ex-batteur de 
Yes, de King Crimson 
et desormais mambre 
de Pavlov’svdog, 
Mel Collins qui fut 
temporal re ment 
cuivriste chez 

Crimson, et session 
man accompli, Patrick 
Moraz qui remplaga 
void un peu plus d’un 
an Rick Wakeman aux 
claviers, plus d’autres 
nom aussi celebres. 
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1976.02 - Rock & Folk: Critique «Fish 
Out Of Water» 

CHRIS SQUIRE 

FISH OUT OF WATER 

Atlantic K50203 (dist. WEA) 

Je regrette pour Steve Howe 
d’avoir a dire que tout ce qui faisait 
les defauts de son album fait les 
qualites de celui-ci. Steve Howe 
chante mal, Chris Squire chante 
bien ; quand I’album de Steve 
Howe ne ressemble pas a du 
Yes (en moins convaincant), c’est 
qu’il sonne comme du Vivaldi de 
grande surface, et entre les deux 
aucune coherence ; I’album de 
Chris Squire est, lui, un monument 
de fluidite coherente, le son en 
est purement original (en tout cas 
vis-a-vis de Yes), et quand Squire 
se pique d’employer les grands 
moyens - ce qu’il ne cesse de 
faire tout au long de I’album - il 
ne se prend ni pour Wagner, ni 
pour I’apprenti sorcier. C’est qu’il 
savait ce qu’il voulait et qu’il a su 
s’entourer des gens qu’il fallait 
pour le realiser. Le projet etait 
ambitieux d’amalgamer d’emblee, 
a son premier essai, I’orchestre 
symphonique gros modele (il 
ne s’agit pas ici uniquement de 
cordes, mais aussi de cuivres 
et de bois, embouchures et 
anches) a des chansons de 
rock initialement fort simples. 
Mais Squire n’est pas un mince 
arrangeur, et d’autre part il a su 
obtenir de son orchestrateur et 
chef d’orchestre, Andrew Pryce 
Jackman, qu’il ne tombe pas dans 
le travers habituel dans ce genre 
d’entreprise, le poncif pompier ou 
I’envolee tonitruante. 

Cela donne une premiere face 
absolument magnifique et dont 
je n’ai pas encore epuise toutes 
les richesses apres de pourtant 
multiples ecoutes. C’est une 
longue suite continue, formee 
de trois morceaux distincts mais 
enchaines qui s’emboTtent - et 
tel etait I’idee initiale - comme les 
pieces d’un puzzle : «Je sais qu’il 
y a quelque chose/Je ne sais pas 
combien de temps cela prendra/ 


Je chante encore la chanson/ 
Toutes les pieces s’emboTtent/ 
Le puzzle se developpe» 
(«Silently Falling»). La musique 
suit exactement le sens du sillon 
et semble se refermer telle une 
spirale. Les arrangements, riches 
sans etre touffus, mettent, de-ci 
de-la, un solo en valeur: grandes 
orgue, (Barry Rose, qui est rien 
moins que le second organiste de 
la cathedrale Saint-Paul, la Notre- 
Dame de Londres) sur «Hold Out 
Your Hand» ; piano acoustique 
(Andrew Pryce Jackman) et 
orgue electrique (Patrick Moraz) 
sur «Silently Falling», et aussi 
flute sur ce dernier titre par 
I’extraordinaire Jimmy Hasting, 
qui n’est plus employe a sa juste 
valeur par Caravan. «Silently 
Falling» est admirable de bout 


CTR33 S@a3RE 
Fish Qut 01 Water 



en bout, Moraz et le fabuleux 
Bill Bruford retrouve y donnent la 
mesure de leur genie respectif ; 
c’est le plus beau morceau de 
I’album. 

«Lucky Seven», qui ouvre la 
seconde face, tient une place 
a part par rapport au reste de 
I’album. En comparaison, cela 
sonne comme un exercice de 
decontraction, cela ressemble a 
un boeuf a sept temps entre Chris 
Squire, qui domine le tout de sa 
basse imperiale (le seul morceau 
ou Ton sente que c’est un album 
de bassiste), Bruford en toute 
simplicity et un Mel Collins qui se 
multipliebientoten plusieurs. Ilfaut 
un certain temps pour realiser que 
I’orchestre est malgre tout present 


et contribue non negligeablement 
au «mood» de I’ensemble. Le 
dernier morceau, qui couvre 
le reste de I’album, est le plus 
ambitieux, le plus monumental 
et le seul peut-etre qui ne soit 
pas totalement satisfaisant, 
precisement parce que I’orchestre 
y devient, a certains moments, 
par trop envahissant. C’est pour 
Squire et Jackman I’occasion 
d’un exercice de style sur la forme 
du canon. «Safe» commence 
par le seul passage de I’album 
qui rappelle Yes, surtout par 
I’intonation de la voix, proche de 
celle de Jon Anderson ; puis, en 
petite formation, les voix du canon 
commencent a se chevaucher, 
dominees par celle de la basse 
qui tout au long du morceau 
demeurera le principal fil directeur; 
et le son se scinde et s’etoffe ; sur 
une ligne de basse simple, chaque 
timbre de I’orchestre reprend 
une petite phrase. Ces phrases 
s’enchevetrent dans un crescendo 
qui prend des accents un peu trop 
grandiloquents pour mon gout, 
le son est enorme. Puis la basse 
revient, solitaire ; le meme jeu sur 
les timbres reprend, cette fois avec 
les cordes et non plus les bois 
comme precedemment, puis les 
cuivres. Je n’aime pas beaucoup 
ce passage, qui dure. La rupture 
du crescendo introduit le piano 
et un nouveau rebondissement ; 
la basse a change de sonorite ; 
apres une longue note tenue a la 
basse, le morceau se termine sur 
une partie tres calme. Un quart 
d’heure c’est un peu long ; mais 
il y a quand meme ici une sacree 
legon de maTtrise musicale ; 
surtout pour un AUTODIDACTE 
(cf. interview). 

Et puis, ce n’est pas pour rien 
que Ton a dit de Chris Squire 
qu’il reunissait les qualites 
d’instrumentiste a la fois de Jach 
Bruce et de John Entwistle. C’est 
un grand musicien. 

Jean-Marc BAILLEUX. 
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1976.02 - Rock & Folk: Entretien Chris Squire & Steve Howe 


Chris Squire et Steve 
Howe, deux particules 
du grand Tout qu’est Yes 
lancees a I’aventure. Ni tout 
a fait musique de Yes ni 
tout a fait autre chose, leurs 
albums solo ont cette utilite 
de demontrer combien 
est forte I’empreinte 
du groupe sur eux, et, 
parallelement, combien est 
grande leur influence sur 
ledit groupe. Et, au dela 
des individus, ces disques 
expliquent clairement a 
quelles sources s’abreuve 
le nouveau rock anglais - 
appelez le symphonique 
si vous voulez - y’a pas de 
honte. 

IIS SOUSTES 

Steve Howe and The Fish a I’hotel 
Georges V pour deux interviews 
extensives avec «Rock & Folk», 
au cours d’un voyage-eclair a Paris 
a I’occasion de la sortie de leurs 
albums respectifs: «Beginnings» et 
«Fish Out Of Water». Steve Howe & 
The Fish, ce n’est pas une paire de 
rescapes de la West Coast, vous le 
savez bien, ce sont deux membres 
de Yes, I’un des deux ou trois 
groupes les plus importants du rock 
dit «symphonique», et qui ne nous 
avait pas fait le plaisir de venir nous 
causer depuis fort longtemps (cf 
R&F, n° 78). The Fish - souvenez- 
vous du «Yes Album» - c’est Chris 
Squire le bassiste, surnomme 
ainsi parce qu’il est du signe des 
Poissons et qu’il y a bien longtemps, 
quand le groupe partageait encore 
le meme appartement il passait le 
plus clair de son temps a reflechir 
dans I’unique baignoire. Aujourd’hui 
dans cette suite d’un des hotels 
les plus chers de Paris, c’est un 
groupe arrive : huit albums dont 
un double et un triple - le prochain, 
encore en gestation, devrait etre 
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sur nos platines avec le printemps. 
Et puis une pleiade d’albums solo, 
certains deja sortis - les leurs : 
«Beginnings» chronique dans le 
n° 107, «Fish Out Of Water», dans 
celui-ci - les autres devant suivre 
assez rapidement: d’abord celui de 
Patrick Moraz, qui sera peut-etre 
paru quand vous lirez ces lignes ; 
puis celui, veritablement solitaire, 
de Jon Anderson ; enfin, dans le 
courant fevrier, celui du batteur du 
groupe, Alan White, peut-etre parti 
plus tard dans la course pour avoir 
activement participe a celui de Steve 
Howe. On en parlera beaucoup 
de ces albums ; on parlera du 
groupe aussi, et Ton rassurera 
ceux qui craignaient de voir dans 
ce deferlement vinylique un signe 
avant-coureur d’une separation ; 
on pariera de ceux qui sont partis : 
Bruford et surtout Wakeman ; 
etde ceux qui ne sont jamais arrives: 
Vangelis Papathanassiou, dont le 
tres beau «Heaven And Hell» est 
importe ce mois-ci par R.C.A. et 
sur lequel chante Jon Anderson. 
On parlera de I’electronique et de 
I’orchestre, d’albums deja anciens - 
on ne s’en rend pas compte a les 
passer encore - de moins anciens, 
et du futur. On parlera, on parlera... 
Cela aurait pu durer des heures 
encore. Void ce qu’il en reste. Les 
deux interviews de Chris Squire et 
de Steve Howe ont ete realisees 
separement. Nous leur avons pose 
sensiblement les memes questions. 
Nous avons cru plus simple de 
realiser une sorte de collage en 
juxtaposant les reponses quand 
elles differaient, en n’en donnant 
qu’une, la plus complete a notre 
avis, lorsqu’elles paraissaient se 
recouper. Yes sir. 

Solos 

R&F : Yes existe-t-if toujours ? 
Chris Squire : (un grand sourire 
amuse). Oh, que OUI ! 

R&F : Alors que signifie cette vague 
d’albums solo ? 

CS : Les Beatles se sont separes 
pour faire des albums solo. Cream 
aussi, et d’autres ; pour Yes, il 
etait prevu que chacun, pour soi- 
meme et pour la musique, aurait 
la possibility d’entreprendre des 
experiences personnels. Or 
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c’est la premiere fois depuis tres 
longtemps que Yes nous en laisse 
le temps. 

R&F : Quel est I’interet d’un album 
solo ? Musicalement, qu’est-ce 
que cela apporte de plus a des 
musiciens d’un groupe tel que 
Yes ? Pourquoi en faire ? 

Steve Howe : Pourquoi pas ? II y 
a de la musique que nous avons 
envie d’enregistrer ; nous avons 
le desir de la garder vivante ; pas 
seulement celle que nous donnons 
a Yes, mais aussi celle qui n’a pas 
place dans I’oeuvre de Yes. 

CS : Et puis, c’est un changement; 
chaque membre de Yes n’est connu 
que pour son role dans le groupe 
- Yes est a la fois un ensemble 
de cinq solistes et un groupe tres 
compact. Nous avons eu I’idee 
de faire ces albums pour montrer 
qu’en dehors de I’identite «Yes» 
nous avions d’autres choses a dire. 
Mais nous n’avons fait ces disques 
ni par frustration, ni pour empecher 
par la que le groupe se desintegre. 
Ce n’est que de la musique. 

R&F : Mais la musique que vous 
donnez a Yes n’est-elle pas autant 
votre ? 

SH : Si bien sur. Mais elle est 
arrangee par Yes ; c’est la 


difference fondamentale d’avec les 
albums solo : la musique que nous 
faisons pour ceux-ci pourrait bien 
parfois servir pour Yes, mais ici, 
elle est traitee, arrangee, et choisie 
pour etre arrangee autrement que 
ne le ferait le groupe. II ne faut pas 
voir la qu’une vague justification a 
faire des albums solo ; il y a aussi, 
a ce point de la carriere de Yes, une 
sorte de besoin de chacun de ne 
pas s’engluer dans le strict domaine 
du groupe. Et cela doit avoir une 
influence positive sur lui, si nous 
faisons de nos experiences quelque 
chose d’utile et non destructeur. 
La sortie sur une courte periode 
des cinq albums prouve que nous 
avons tous la meme liberte, les 
memes opportunity pour realiser 
un disque. Cependant, la question 
pour nous n’est pas de faire chacun 
son album, mais de commencer 
une sorte de recherche personnels, 
sans aucun prejudice pour Yes. 
R&F : Tu as dit, Steve, que ce 
qui faisait la difference entre 
Yes et les albums solo c’etaient 
les arrangements : or, il y a sur 
«Beginnings» des morceaux qui 
sonnent tres Yes ; cela veut-il dire 
que tu joues un role important dans 
I’elaboration des arrangements du 


groupe ? Comment cela se passe- 
t-il ? 

SH : Au depart, la musique est 
pensee et congue pour etre une 
creation collective et paritaire si 
possible: si, parexemple, quelqu’un 
d’autre a apporte la melodie et les 
accords d’une chanson, si peut- 
etre, Jon a fourni les paroles - ce 
qui est une combinaison que 
nous utilisons beaucoup - si j’ai 
I’occasion de dire ce que je pense, 
alors, de fagon certaine je contribue 
beaucoup aux arrangements. 
Mais ce qui sera interessant, 
ce sera d’entendre si les autres 
albums sonnent aussi comme du 
Yes. Si oui, cela pourra expliquer 
certaines des forces dynamiques 
de Yes ; sinon, cela prouvera que 
le processus est tres creatif. Ainsi, 
il est tres difficile de savoir ce que 
va faire Alan (White) - mais ce 
qu’il a deja fait sur «Beginnings» 
est si clair, si positif que cela suffit 
a reaffirmer son statut au sein du 
groupe. En termes pratiques, nous 
utilisons toutes les combinaisons 
possibles pour composer et 
arranger : ainsi, Jon et moi avons 
ecrit des morceaux ensemble ; 
Jon a reorganise certains de mes 
«lyrics» quand il devait les chanter 





seul - la plupart des lyrics sont 
ecrits par Jon, le reste par Chris, 
ce n’est que recemment que je m’y 
suis mis. 

R&F : Depuis un certain temps, 
Chris ne compose plus pour Yes ? 
SH : C’est vrai. Mais on ne peut 
pas dire qu’il contribue moins a la 
musique du groupe parce qu’il ne 
compose pas car ses arrangements 
sont vraiment une contribution 
fondamentale. 

CS : En fait, c’etait une decision 
personnels. Ces deux dernieres 
annees, je ne me sentais pas 
I’envie de composer. J’ai concentre 
mon interet sur mon instrument, 
pratique et etudie la basse. Je n’ai 
recommence a composer qu’au 
debut 75 : maintenant j’ai de la 
musique pour deux albums, et un 
morceau pour le prochain Yes. 

R&F : Comment se fait le choix 
entre le materiel pour Yes et celui 
pour les albums solo ? 

CS : J’ai compose mon album 
comme un tout, quelque chose qui 
coule, il y avait des morceaux qui 
ne convenaient pas pour «Fish Out 
Of Water», et d’autres pas pour 
Yes. Pour Yes, on peut dire que le 
materiel est presque entierement 
recompose par le groupe, 
ensemble. 

SH : Et puis les albums-solo 


permettent de mettre I’emphase sur 
I’instrument, de faire un disque de 
guitariste ou de joueur de claviers 
tout en reaffirmant, son identite et 
en s’epanouissant comme membre 
du groupe. 

Chris 

R&F : Depuis «The Yes Album», 
il n’y a plus eu de musiciens 
exterieurs, ni surtout d’orchestre 
classique qui aient joue avec et/ou 
pour le groupe. Or, sur «Fish Out 
Of Water», tu fais un usage intensif 
d’un grand orchestre symphonique 
avec cordes, cuivres et bois. 
Pourquoi : frustration, besoin de 
references culturelles, ou auto¬ 
satisfaction ? 

CS : II y a deux principales raisons : 
d’abord, precisement parce que 
Yes n’emploie pas I’orchestre, je 
voulais changer de feeling, de 
qualite sonore. Ensuite, je voulais 
prouver que Ton peut faire de la 
musique qui ne soit pas rock «plus» 
orchestre, mais une entite en 
soi, avec un esprit et une identite 
propres. 

R&F : Etait-ce un choix delibere 
pour Yes de ne pas utiliser 
d’orchestre ? Ce que je veux dire, 
c’est que Yes est un des rares 
groupes au monde a donner une 
dimension symphonique au rock 


sans jamais faire appel a I’orchestre 
traditionnel. Ne crois-tu pas que, 
vu de I’exterieur, le fait que sur ton 
album tu emploies un tres grand 
orchestre puisse etre interprets 
comme une sorte de regression, 
ou au moins le retour a un autre 
champ de la musique ? 

CS : Si Yes n’utilise pas d’orchestre, 
il n’y a pas que des raisons 
musicales, il y a aussi des raisons 
pratiques. Ensuite. Je ne crois pas 
que les gens soient interesses par 
la musique electronique pour elle 
meme. En tout cas. moi je ne le 
suis pas. Les nouveaux instruments 
creent de nouvelles formes, ce n’est 
jamais exactement pareil ; mais je 
ne pense pas que les instruments 
electroniques pourraient etre 
utilises pour creer les memes 
sentiments que ceux que Ton peut 
exprimer a partir des instruments 
traditionnels. Mais en fait, quand 
je I’ai compose, je n’ai pas pense 
a cela. J’etais surtout preoccupe 
par les themes, la basse, le chant. 
J’aurais pu utiliser mellotrons et 
synthes, cela n’aurait pas change 
grand chose - enfin peut-etre - mais 
je voulais essayer I’orchestre. 

(II semble bien que cet essai 
soit presque un coup de maTtre. 
En tout cas, I’objectif invoque 
«d’integration» est assez 


- 50 - 






admirablement atteint pour que 
«Fish Out Of Water» apparaisse 
deja comme un modele du genre.) 

Steve 

R&F : «Beginnings» est le seul 
morceau de ton album ou tu 
t’adjoignes un orchestre de 
chambre : pourquoi I’avoir privilegie 
en en faisant le morceau-titre de 
I’album ? 

SH : J’ai mis particulierement 
I’accent sur ce morceau parce que 
j’ecoute beaucoup de musique 
d’orchestre, et principalement 
d’orchestres de chambre ou de 
petits ensembles (consort). Patrick 
(Moraz) et moi voulions sur ce 
morceau une certaine intimite 
entre les solistes ; puis il est parti 
travailler a son propre album, et il 
est revenu avec des arrangements 
tout ecrits sur mes melodies. Je lui 
ai demande d’ajouter ses parties 
de clavecin et de synthes et c’est 
comme cela que «Beginnings» 
est ne. Nous en avons enregistre 
une version en duo pour un film 
de promotion. Ce qui est arrive est 
assez special, nous aurions aussi 
bien pu prendre cette version pour 
I’album. 

R&F : Precisement, pourquoi ne 
pas I’avoir fait ? 

SH : Je voulais entendre les cordes, 
le hautbois et le basson, car j’aime 
leurs sonorites et je voulais jouer 
avec. C’etait pour moi comme un 
defi de jouer avec le Philomusica ; 
c’etait aussi un defi au niveau de la 
production, du mixage. 

R&F : Penses-tu que ce soit une 
direction que Yes puisse prendre ? 
SH : Pas vraiment. Yes envisagerait 
ce morceau d’une fagon tres 
differente. Sur scene nous le 
jouerons en duo, comme je 
pouvais jouer «Mood For A Day», 
ou Patrick sa musique pour piano 



de «Refugee». Nous voulons 
accentuer cet aspect calme et 
acoustique de la musique de Yes, 
et nous aurons pour ce faire de la 
musique plus solide venant aussi 
de I’album de Patrick. 

R.& F.: Ton album, en France, a 
ete ressenti comme une grosse 
deception par les fans de Yes. 

SH : Ah oui ? ! 

R&F : Oui, cartu etais considere en 
quelque sorte comme un guitariste 
d’avant-garde. Pas seulement en 
termes strictement esthetiques/ 
musicaux, mais aussi au niveau 
de la technologie. On parlait meme 
d’une guitare-synthetiseur que tu te 
serais fait construire... 

SH : C’est vrai. Je ne m’en sers pas 
encore sur «Beginnings», maisje le 
ferai sur le prochain Yes. 

R&F :... Done, ne penses-tu pas 
que tu aurais pu produire un album 
plus risque, aventureux, a I’instar 
des derniers disques de Yes ? 

SH : Celui-ci I’etait beaucoup pour 
moi. J’ai voulu en faire quelque 
chose de tres varie. Tu ne penses 
pas que I’album etait aventureux? 
R&F : Non. 

SH : Tu ne penses pas que le 
morceau «Beginnings» etait 
aventureux ? 

R&F : Non. 

SH : Tu ne penses pas que ce 
morceau etait une idee interessante 
pour deux musiciens de rock? 

R&F : Non, vraiment pas ! (cf. ma 
chronique R&F, n° 107). 

SH: (le ton monte sensiblement). Ce 
que je voudrais que tu comprennes, 
c’est que j’ai fait un album sur une 
idee : j’ai laisse beaucoup de place 
pour I’improvisation - ce que je crois 
que les gens attendent de moi ; 
alors, sous pretexte qu’il y a des 
paroles, que je fais des chansons, 
tu dis que je ne prends pas de 
risques ? 


R&F : Non. pas du tout: Je dis 
simplernent qu’apres «Relayer» les 
gens te consideraient comme un 
pionnier d’un nouveau style, d’une 
nouvelle fagon de voir la musique 
pour la guitare, I’electronique, et 
qu’ils attendaient autre chose de 
toi. 

SH : Ms avaient tort. Moi, je ne suis 
pas degu. Tout ce que je peux dire 
c’est que s’ils n’ont pas aime cet 
album ils aimeront autre chose, le 
prochain, peut-etre (sourire). 

Les autres 

R&F : Depuis la derniere interview 
de Yes pour R&F, le groupe a 
traverse plusieurs changements : 
comment cela s’est-il passe ? 

SH : Bill (Bruford) nous a tous 
surpris. Apres «Close To The Edge», 
il nous a annonce qu’il souhaitait 
partir jouer avec Bob Fripp. Cela 
nous a beaucoup impressionnes, 
car c’etait tres positif et courageux 
de quitter un groupe tel que Yes. 
II avait bien reflechi et il voulait 
essayer une autre musique. II avait 
choisi, nous n’avions rien a dire. 
Actuellement, il cherche a former 
un nouveau groupe. 

CS : J’ai eu beaucoup de chance, 
comme bassiste, de pouvoir jouer 
avec deux batteurs aussi differents 
et aussi exceptionnels que Bill 
et Alan. Bill est un batteur riche, 
son jeu est tres complexe ; Alan, 
au contraire, a un jeu simple et 
puissant, plus rock. 

R&F : Et Wakeman ? 

SH : Oh, ce n’etait pas si grave 
qu’on I’a presente. Cela s’est fait 
graduellement. 

CS : II y avait des problemes avec 
le fait qu’il appartenait a une autre 
compagnie de disques qui semblait 
vouloir le tirer a elle. Ensuite, il 
n’avait pas I’energie necessaire 
pour se plonger dans Yes. En 
fait, personne n’a reellement pris 
de decision, ga a ete comme une 
degradation progressive. 

SH : «Tales From Topographic 
Oceans» impliquait un engagement 
complet et un travail enorme. 
Or, Rick avait I’esprit a sa propre 
musique ; petit a petit, il etait de 
moins en moins avec nous. Je crois 
que Yes ne lui laissait pas assez 
de temps, et il en avait assez de 
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tourner avec le groupe, il en avait 
assez de tout, il se desinteressait 
de tout. Les choses se sont encore 
degradees avec la tournee de 
«Topographic», et au retour nous 
avons laisse la situation ouverte. Et 
il n’est pas revenu. 

R&F : Je crois qu’il n’aurait pas 
pu s’adapter a la musique de 
«relayer». 

SH : C’est exact. Nous avions 
besoin de quelqu’un qui domine 
les situations et non qui les vive 
par en-dessous. Pourtant, cela ne 
veut pas dire que Yes ne donne pas 
aux musiciens toutes les facilites 
pour s’adapter. Le plus absurde est 
qu’il a refait seul ce qu’il a utilise 
comme pretexte pour partir, ce qu’il 
ne voulait plus faire avec Yes : des 
concept-albums ; le premier avait 
un certain allant (drive), le second 
une idee, le troisieme etait... 
surprenant (avec un petit sourire 
qui en dit long, Steve utilise ici une 
expression comme «marcher a 
cote de ses pompes»). 

R&F : Que s’est-il passe avec 
Vangelis Papathanassiou ? 

CS : Vangelis est venu jouer deux 
semaines avec nous. On a fait appel 
a lui parce que Ton connaissait 
et appreciait sa musique. Ce que 
nous avons fait ensemble etait tres 
interessant; mais le seul probleme 
est qu’il a peut-etre une vision 
trop individualiste des choses qui 
I’a empeche de comprendre Yes 
en tant que groupe d’hommes. 
C’est peut-etre pour cela qu’il n’a 
jamais reussi a former un groupe. 
Nous n’avons jamais reellement 
auditionne. On etait sur le point 
de continuer a quatre tant que 
Ton n’aurait pas trouve le bon 
remplacement ; et puis Patrick est 
arrive. 

SH: II a telephone, et il a dit: «J’aime 
tellementYes,jevoudraismejoindre 
a vous.» D’autres, des americains, 
avaient tente le coup auparavant, 
mais personne de sa trempe. II 
etait presque inconnu, mais il avait 
deja une certaine reputation. Nous 
voulions quelqu’un de sur. Jon I’a 
invite a venir jouer, et tout ce qu’il 
a fait etait tres interessant. On a 
laisse aller les choses pendant 
quelques semaines ; on a ecoute 
d’autres musiciens, puis on a 


decide de le reinviter. Et la, il nous 
a vraiment impressionnes par son 
professionnalisme, son amour pour 
Yes et la qualite de sa musique et de 
la communication qu’il y avait entre 
nous et lui. II s’est litteralement 
fondu dans Yes. 

C’est ce qu’exigeait «Relayer». 
Patrick est tres interesse par les 
bruits, les synthes, I’attaque des 
sons. 

CS : Rick avait une formation 
classique anglaise ; Patrick a une 
experience et des talents beaucoup 
plus etendus : il a fait pas mal de 
jazz et c’est un grand joueur de 
synthetiseur, tres original. II est un 



des seuls a savoir faire chanter un 
synthe. 

R&F: D’autre part, il semble qu’il soit 
plus un rocker et un chercheur que 
Rick Wakeman, qui m’a toujours 
semble mou et conventionnel, 
classique. 

SH : C’est exactement cela. 

R&F : Avez-vous entendu les 
albums des autres membres du 
groupe ? 

SH : Patrick a travaille plutot en 
secret; d’ailleurs, nous avons tous 


plus ou moins travaille en secret 
les uns par rapport aux autres. 
On enregistrait souvent en meme 
temps ; Patrick en Suisse, done 
hors de contact, et il va revenir 
avec le produit completement fini. 
Pour ce qui est des autres, on en a 
entendu des bribes : j’ai joue sur un 
morceau pour I’album d’Alan. 

R&F : Aucun membre de Yes ne 
joue sur I’album de Patrick Moraz ? 
SH : Non. Patrick a utilise d’autres 
musiciens car nous etions trop 
occupes chacun de notre cote. 
De meme, Jon n’utilise personne, 
mais c’est parce que lui a decide 
de tout faire lui-meme : les voix et 
les instruments : et cela promet 
d’etre assez interessant en ce qui 
le concerne. J’ai entendu des bouts 
de bandes, et c’est tres excitant. 
R&F : Avez-vous une formation 
classique ? 

CS : Non, moi je suis autodidacte, 
je n’ecris pas la musique. 

SH Nous n’avons aucune 
connaissance musicale particuliere; 
seul Patrick ecrit la musique, dans 
Yes. 

R&F : Done tous les arrangements, 
parfois tres complexes, sont faits 
sur le tas ? 

SH : Oui, nous jouons les phrases 
et nous apprenons tout par coeur. 
Quand il y a une sequence tres 
complexe, elle est vaguement jetee 
sur un bout de papier, et le plus 
souvent, cela suffit a la memoriser. 
En fait, notre musique est tres 
indisciplinee dans sa creation- 
meme. Peut-etre que ce qui fait 
une partie de sa richesse, c’est 
que nous n’avons jamais suivi les 
contraintes de I’ecriture. 

R&F : Malgre cela, Yes n’est-il 
pas influence par la musique 
classique ? 

CS : Nous ecoutons beaucoup de 
musique classique (le compositeur 
favori de Chris est Stravinsky), je 
pense done que le classique a une 
influence sur nous. 

Nous sommes tres ouverts aux 
influences. Cependant nous 
sommes un groupe de rock et nous 
voulons que notre musique soit 
populaire, accessible a tous. 

SH : Nous avons toujours refuse le 
plagiat, d’ailleurs, nous ne saurions 
pas copier. Notre musique n’est 
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pas theorisee : elle est avant tout 
fondee sur la pratique ; et c’est ce 
qui lui donne son caractere propre. 
Je ne crois pas que nous fassions 
jamais de references conscientes 
a tel ou tel musicien ; mais il est 
evident que si, chez moi, je passe 
trois heures a jouer du Vivaldi a 
la guitare classique et que je sors 
ensuite jouer du rock, il doit bien 
a ce moment rester du classique 
une influence indefinissable. 
Personnellement, dans ce 
domaine, j’aborde la musique d’une 
fagon naive. Je n’essaie pas de 
conceptualiser. 

Les disques 

R&F : Depuis «Close To The Edge», 
Yes a suivi une evolution musicale 
mouvementee et assez originale. Le 
groupe a su se plier a d’importants 
changements sans jamais perdre 
son identite musicale et sa profonde 
originalite. Comment tout cela s’est-il 
passe ? 

SH : «Close To The Edge» etait 
important pour nous. Comme album 
pris dans son ensemble, c’est peut- 
etre celui que je prefere. Je crois 
que «Close To The Edge» capturait 
toute notre intensity du moment. 
C’est pourquoi apres cet album, nous 
avons voulu etendre notre champ 
avec «Tales From Topographic 
Oceans», puis lancer ce defi qu’etait 
«Relayer». 

R&F : II semble qu’avec les «Tales 
From Topographic Oceans» il soit 
arrive a Yes les memes deboires 
qu’a Jethro Tull pour «A Passion 
Play» ; a savoir que le groupe a 
ete unanimement descendu par 
la critique au moment meme ou il 
produisait quelque chose qui sortait 
avec force et bonheur des standards 
habituels de la musique de rock. 
Comment expliquez-vous cela ? 

SH : Au debut, la presse pousse 
de nouveaux artistes, les absorbe, 
en suit la progression, s’emerveille 
d’un projet original. Ensuite il y a 
un retournement, au moment ou les 
journaux se mettent a penser qu’ils ne 
peuvent pas constamment encenser 
les memes artistes. Seulement, a 
partir de ce moment-la la critique n’a 
plus rien a voir avec la musique mais 
uniquement avec une strategie de 
la redaction qui fonctionne comme 
un balancier. Je pense que ce n’est 
pas un bon systeme, en plus de ne 


pas etre honnete : ils peuvent perdre 
pas mal de lecteurs en perdant cette 
reference indispensable a la musique 
«avant tout». 

CS : Les «Tales...» demandent 
beaucoup de temps pour qu’on les 
penetre : ce n’est certainement pas 
un album facile mais c’est un de ceux 
qui ont, commercialement parlant, le 
mieux marche. II se vend toujours, 
apres plus de deux ans. 

SH : Dans les critiques de la derniere 
tournee, la plupart des journalistes 
se sont meme contredits sans s’en 
rendre compte. 

R&F : Meme s’il y avait des moments 
tres forts, les «Tales From The 
Topographic Oceans» laissaient une 
impression de serenite. A I’oppose, 



«Relayer», malgre «To be Over» ou 
«Soon Oh Soon», est apparu tres 
violent. 

SH : Tu n’aimes pas «Relayer» ? 
R&F : Si, au contraire, je trouve que 
c’etait meme un des albums les plus 
passionnants de I’annee derniere, un 
des plus nouveaux. 

SH : «Gates Of Delirium» etait une 
sorte d’experience dans I’approche 
de I’utilisation des bruits... 

R&F C’est ce que j’appelais 
aventureux, tout a I’heure ! 

SH: Oui,jecomprends. Musicalement, 
il y avait cinq personnes qui 
poussaient pour enfoncer des 
barrieres, decouvrir des formes et un 
son nouveaux. Fondamentalement, 
c’etait une sorte de fuite en avant 
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effrenee. Et puis, c’etait un morceau 
sur la guerre : I’imminence d’une 
declaration de guerre, le champ des 
operations et la resolution du conflit. 
«Sound Chaser» etait, lui, fonde sur 
la recherche d’un son et d’un rythme 
dur. C’est le role de Yes d’apporter 
ces decouvertes, ces «progres». Qa 
me plait que tu trouves «Relayer» 
dynamique, «progressif» ; nous 
etions arrives a un point ou nous 
devions faire quelque chose comme 
cela. Nos albums solo n’ont pas la 
meme fonction. Ils sont attaches a 
des considerations beaucoup plus 
personnelles. Nous sommes souvent 
critiques parce que Yes va trop loin, 
et d’un autre cote nous le 
sommes pour nos albums-solo parce 
qu’ils ne vont pas assez loin ! 

R&F : Ou en est le prochain album 
de Yes ? 

CS : II est encore en gestation : 
nous allons recommencer a repeter 
ensemble en janvier. 

SH : Pour I’instant, il n’y a que 
deux morceaux de composes, 
embryonnairement, sans titre et 
avec des arrangements encore 
tres vagues. Les titres sont souvent 
importants, ils donnent une idee, 
une direction. De toute fagon, ce que 
nous savons c’est que cet album sera 
aborde avec la nouvelle assurance 
que nous a donne la reussite de 
«Relayer», la validite des projets 
de nos albums solo et toute notre 
carriere passee. 

R&F : Cela veut-il dire que les 
experiences aventureuses sont 
revolues ? 

SH : Oh, que non ! Cela veut dire que 
chaque experience, au contraire, doit 
porter ses fruits pour etre depassee. 
Je pense que le prochain album sera 
tres interessant a creer. 

Propos recueillis par 
Jean-Marc BAILLEUX 

1976.04.30 - Pop Hebdo n° 16 : 

Annonce «Anderson Solo» 

ANDERSON 

SOLO 

Le chanteur de Yes, Jon Anderson est 
le dernier membre du groupe a publier 
son album solo. Celui-ci paraitra en 
mai sous le titre «Olias of sunhillow». 
Jon, qui a ecrit-compose-arrange- 
produit, tient tous les instruments du 
disque. 


1976.08 - Best n° 97: Critiques «Oiias Of Sunhillow», «Yes en un» / Traduction de Talbum 


OLIAS OF SUNHILLOW 
Atlantic K 50261 (dist. WEA) 

II faut d’abord dire que ce disque est plus qu’un morceau de 
musique sur une belle histoire (musique a programme) ; c’est 
avant tout une experience, une aventure entreprise par un homme 
de cceur et intraitable perfectionniste, avec determination et 
beaucoup d’energie. 

Jon Anderson chante toutes les parties vocales et joue de tous 
les instruments. Pour ce faire, il est alle jusqu’a apprendre des 
rudiments de harpe ; Jenny, sa femme, nous a dit comment 
il avait reenregistre des dizaines de fois les memes morceaux, 
jusqu’a obtenir le resultat desire ; il a appris sur le tas les 
techniques d’enregistrement pour etre le seul maTtre, c’est-a-dire 
le seul responsable dans son propre studio, une toute nouvelle 
acquisition. A Paris, au printemps, il nous a dit combien ce 
processus avait ete important pour lui ; combien le FAIRE avait 
pris une place primordiale, a regal de I’CEUVRE, et combien il etait 
aussi fier de ce qu’il avait appris que de ce qu’il avait cree et que 
nous avons aujourd’hui entre les mains. 

Inutile alors de vous dire qu’«Olias Of Sunhillow» n’est pas un 
album de virtuosite, mais d’atmosphere. Utile de vous dire 
qu’«Olias Of Sunhillow» n’est pas un album de tensions, mais de 
calme, de serenite : non pas “Relayer”, mais plutot quelque chose 
comme le magnifique morceau chante par Anderson sur I’album de 
Vangelis : de grandes vagues ou I’harmonie et la melodie (mais 
surtout I’harmonie) sont essentielles. Une grande unite de son 
pour une musique simple et jolie a laquelle il ne manque qu’un je 
ne sais quoi pour qu’elle soit franchement belle. 

Je m’en serais arrete la si... 

Le concept-album est un genre difficile auquel bien des artistes 
se sont attaques/attaches, le plus souvent sans grand succes ; et 
pour notre part, la musique a programme est un genre musical qui 
nous a toujours paru quelque peu suspect. Seulement, ici, il faut se 
rendre a I’evidence qu’«Olias Of Sunhillow» prend une toute autre 
dimension a I’ecoute si Ton tient compte du livret, au demeurant 
fort poetique et beau, delivre sur une pochette magnifique (qui 
n’est pas - la pochette - de Roger Dean) et malheureusement fort 
mal traduit (le livret) - mais c’est mieux que rien. L’argument est 
I’histoire de la fin du monde ou vivaient quatre tribus dont I’existence 
etait regie par et pour la musique. Nagrunium : le sombre et 
profond battement des peaux tendues ; Asatranius : imbrication de 
drones ; Oractaniom : cascades de metal/lumiere ; Nordranious : 
tissu des sons organiques. Trois «prophetes» veillaient sur leur 
destinees : Olias qui devait construire le vaisseau qui les sauverait 
de I’apocalypse ; Ranyart qui devait guider leurs passions ; et 
Qoquaq le leader, celui qui dirigerait leurs pas. Sunhillow est leur 
planete qui va disparattre. 

«Ocean Song» est fait de grandes nappes sonores parsemees de 
notes de harpe et de guitare - les peuples font route les une vers 
les autres ; la rencontre a lieu dans les jardins de Geda - «Meeting» 
(Garden of Geda) les «chceurs» (toutes les voix de Jon Anderson) 
tissent joie et espoir. L’espoir c’est le vaisseau : «Sound Out The 
Galleon», le premier Yessong de I’album - il y en aura quelques 
autres tous plus beaux les uns que les autres, en contexte. 
Jon Anderson et Steve Howe ont tous deux ete recemment les 
principaux compositeurs de Yes, il etait normal que ce soit dans 
leurs albums respectifs que Ton retrouvat le plus de reminiscence 
du groupe. «Dance Of Ranyart», la harpe en plusieurs lignes 
superposees et une magnifique melodie. «Olias (To Build The 
Moorglade)» de nouveau un Yessong avec, non plus comme pour 
«Sound Out The Galleon» des airs de «Topographic» mais de 
«Fragile». «Qoquaq En Transk» est le chant d’appel du leader qui 
ne tient son pouvoir que de la musique qui se doit d’etre sublime : 
un «chant d’amour et de haine» avec un accompagnement reduit 
au minimum sur des vocalises et le son tres pur d’un synthe. 
«Naon» est la reponse des tribus a Qoquaq : le battement des 
peaux tendues, les drones, le metal et les sons organiques 
meles. «Transic To» est la reponse d’Olias a Qoquaq et aux tribus 
pour les guider vers le Moorglade, sur le meme theme, avec le 
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Yes en un 
JON ANDERSON 

«Olias Of Sunhillow» (Atlantic WEASD 18 180) 

II va vous falloir un bon bout de temps avant de vous persuader 
enfin que Jon Anderson a realise entierement seul son album 
solo. Tant cela semble incroyable qu’un seul homme non 
seulement puisse construire une architecture de sons aussi 
complexe et riche, mais encore en avoir I’idee. La musique de 
Mike Oldfield par exemple avoue a chaque seconde qu’elle 
est la creation d’un seul homme, plutot guitariste. Mais «Olias 
of Sunhillow» semble I’oeuvre de tout un orchestre, bien plus 
vaste meme qu’un groupe de rock, alors qu’elle est le fruit de 
ce petit bonhomme d’apparence aussi fragile que sa voix. Voila 
qui laisse deviner un fameux temperament. 

Revenu de votre etonnement face a cette performance, vous 
vous mettrez sans doute a penser que ce disque est, avec celui 
de Moraz, le meilleur de la serie des aventures solitaires du 
groupe les Yes. Peut-etre parce que ce disque est, plus encore 
que celui de Squire, proche du son Yes. Mais ce jugement est 
a nuancer. L’ambiance est tres proche, certes, mais ce disque 
manque de la frenesie des oeuvres du groupe, lorsque celui- 
ci, se prenant au jeu de sa propre virtuosite, va toujours plus 
loin dans sa fureur sacree. Ici, nous avons une oeuvre dont la 
complexity est differente, parce qu’elle est plus une pensee 
faite son qu’un acte musical proprement dit. Ce disque est la 
materialisation de I’idee qu’a Jon Anderson de la musique, idee 
qui ne se retrouve que partiellement dans Yes. Ce qui donne ce 
caractere presque trop leche, trop conceptuel de cette musique 
abstraite. Rassurez-vous cependant, «Olias of Sunhillow» est 
un album superbe, il vous procurera votre dose d’evasion, de 
gustation precieuse et recueillie, il vous fera meme davantage 
planer que les disques de Yes parce que, dans son essence, 
il n’est par rock, il n’a pas cette structure de groupe et ces 
souvenirs qui font swinguer Yes (car Yes swingue, n’en 
deplaise a ses nombreux detracteurs), parce qu’il se rapproche 
radicalement de choses comme le Dream ou Klaus Schulze, 
mais vues et transmises par la personnalite d’un chanteur, 
ce qui donne une dimension plus humaine, moins mecaniste. 
Jon Anderson semble ainsi ouvrir des perspectives nouvelles 
a la musique lyrique. Sa tentative est absolument neuve et 
originale. C’est finalement encore une de ces oeuvres des 
temps nouveaux qui demandent autant d’intelligence de la part 
de I’auditeur qu’elle en a exige de son auteur. 

Herve PICART 














meme sens de I’appel, c’est d’une clarte 
cristalline. La face s’acheve sur un dernier 
Yessong «Flight Of The Moorglade», 
comme les precedents immediatement 
reconnaissable comme pouvant etre du 
materiel pour Yes, mais, comme eux, traite 
d’une fagon tout a fait differente, moins 
brillante, moins agressive, mais tout aussi 
belle. Jon Anderson n’est pas non plus un 
pietre arrangeur. 

A mon avis, la seconde face «colle» 
moins au texte que la premiere ; 
peut-etre qu’avec les retards accumules, le 
temps venait a presser (I’album etait prevu 
pour mai). «Solid Space» a le sens de la 
grandeur, du mouvement, de I’immensite, 
fonde sur un motif repete tres simple, 
couvrant presque la voix d’Anderson. 
L’envol. «Moon Ra» : «Sunhillow explosa 
en million de larmes silencieuses», une des 
plus belles phrases du livret qui en comporte 
beaucoup de tres poetiques. «Moon Ra» : la 
desorientation, le doute, I’interrogation sur 
soi-meme, sur des accents orientaux ; de 
nouveau ce qui caracterise chaque tribu : 
le rythme, I’harmonie, les timbres et les 
valeurs organiques, puisque c’est bien ce 
que cachent les tribus d’Anderson et leur 
symbolique.«Chords»estlechantd’«Olias» 
pour seduire la forme, venir a bout du 
doute et de la peur qui etreint le peuple ; de 
nouveau un Yessong tres beau : plusieurs 
voix a I’unisson, une melodie magnifique 
sur un accompagnement d’orgue ; 
le souffle de la certitude et de la serenite 
qui debouche sur le chant de la quete : 
«Song Of Search», guitares acoustiques 
et recueillement. Le dernier morceau 
de I’album se devait d’etre fort, il est un 
condense de tout ce qui fait la beaute et 
I’unite de I’album. «To The Runner» est ce 
qu’aurait pu faire Vangelis de «Heaven & 
Hell» et qu’il a rate en s’empetrant dans 
la pomposite par profusion de moyens. 
Jon Anderson, dont les moyens etaient 
pour des raisons evidentes et evoquees 
plus haut, excessivement restreints, I’a 
admirablement reussi. 

«Olias Of Sunhillow» ne se satisfait 
pas d’etre entendu, il doit etre ecoute ; 
avec attention et une grande disponibilite 
d’esprit. Le concept-album a beau 
demeurer un genre suspect, Jon Anderson 
a su les transcender. Une grande unite de 
son, pour une musique simple et jolie et qui 
n’attend que vous qui la rendrez belle. 

Jean-Marc BAILLEUX. 

JON ANDERSON 

OLIAS OF SUNHILLOW 

(traduction de I’album) 

Dans la brume d’un million d’annees de haute 
energie, trois cavaliers parcouraient la plaine 
de Tallowcross, et galopaient vers un reve. 
Leur point de rencontre se trouvait entre les 
clairieres et les Jardins de Geda, et les hautes 
masses montagneuses, la ou des fontaines 
de lumieres et de couleurs et les vents suaves 
de la passion, existant a travers la sagesse, 
les entouraient tous les trois, en ce soir 


silencieux. Ms chantaient ensemble, par les 
voies du mouvement, tandis que tout autour 
d’eux etincelait et leur faisait echo. 

OLIAS devait construire le navire, le 
Moorglade Mover. 

RANYART devait guider la lumiere nee du 
moment. 

QOQUAQ etait un meneur, le faiseur de 
peuples de Sunhillow. 

Quatre tribus vivaient a Sunhillow et elles 
existaient par la musique, les rythmes et les 
tempos ; chacune atteignait une lumiere qui 
lui etait propre, a travers ses chansons qui 
montaient vers les etoiles, et leur force, leurs 
ames, leurs temps, leurs mouvements etaient 
tous en harmonie avec les etoiles. 

NAGRUNIUM a la peau sombre battait la 
mesure. 

ASATRANIUS melait des lignes de 
monatone. 

ORACTANIOM faisait tomber en cascade 
la lumiere du metal. 

NORDRANIOUS tissait les sons du corps. 

La danse de Ranyart commangait I’appel avec 
une alternance de traits dardes vers les cieux. 
II se mouvait avec une grace interieure, en 
courbant les mouvements nes de la lumiere, 
se separait de I’air et s’en faisant transporter 
vers les courants de la passion. 

Olias avait eu beaucoup a faire. II avait chante 
sa chanson aux arbres a I’air metallique dont 
les feuilles dorees tourbillonnaient comme la 
neige d’hiver et avait anime leurs fortes racines 
qui dansaient lentement vers lui pour creer la 
coque du Moorglade. Avec de grandes ailes 
d’aigle et de hauts mats, il etait presque pret, 
n’attendant que d’etre renforce et recouvert, 
ce que ferait le «solar», le poison de I’ocean. 

Olias, par les voix et les sons, les detourna de 
leurs jeux. Des morceaux d’ocean entremeles 
et mouvant ensemble se soulevaient dans le 
vent rapide et se ruaient avec espoir vers la 
coque, y eclataient, s’y collaient et y mouraient 
tous ensemble : le Moorglade etait pret. 

Passant en trombe a travers I’espace parmi 
d’innombrables planetes soeurs, Sunhillow 
avait retenu les tribus aussi longtemps 
que possible. Qoquaq etait assis seul 
dans la vallee, a egale distance de tout, et 
chantaient vers I’Est les terres massives. 
Comme le son montait et resonnait hors de 
la vallee, une forme se fit entendre dans 
le lointain des rythmes profonds evoquant 
un mouvement s’eveillerent, lentement et 
surement : Nagunium s’eveillait au message 
de I’amour et d’invitation. On entendit, venant 
de I’Est, un bourdonnement guttural, tandis 
qu’un ensemble de sons convergeaient vers 
la vallee. On pouvait voir le metal scintiller 
et tinter dans la brume d’Occident. Qoquaq, 
comme en transe, chantait les rythmes 
d’une voix claire et les chanteurs du Nord 
approchaient de la scene. Tandis que tout 
commengait a se meler, une etrange discorde 
survint. Les tribus ne s’etaient pas vues et 
elles etaient immediatement chargees pour 
se contrebalancer. Mais le mouvement etait 
encore si fort que tout ce qui se pouvait 
mouvoir se mouvait vers Qoquaq, tant son 
chant etait fort. II se souleva alors doucement 
comme si on ne le voyait pas du tout et les 
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guida vers le navire, le Moorglade Mover. 

Olias chanta vers Qoquaq, comme les tribus 
du son, dans leur transe, apparaissaient sur la 
plaine de Tallowcross. Son chant de bienvenue 
devait les amener plus pres du navire. Quand 
ils monterent a bord, le bruit resonna a 
I’interieur, le rythme I’emporta sur le rythme, 
devint de plus en plus intense, si bien que d’un 
seul mouvant, les ailes geantes du Moorglade 
commencerent a s’animer. Lentement, il se 
tratna jusqu’a I’ocean, et I’ocean se mit en 
mouvement sous sa coque. Reagissant contre 
la vie, la coquille du solar donna un sens de 
vision et, tandis que le Moorglade commengait 
a filer, inventant la vitesse, une grande lame de 
fond tourbillonnante survint et se souleva vers 
les etoiles, projetant le Moorglade haut dans 
I’espace. Elle vola, ses ailes de geant tendues 
vers les etoiles et tandis qu’elle voyageait dans 
I’espace, on entendit au loin un craquement 
de tonnerre : Sunhillow explosait en millions 
de larmes silencieuses. A I’interieur du navire, 
tout etait devenu calme et tandis qu’Olias et 
Qoquaq, unis dans une transe, pilotaient le 
navire et Ranyart dans un espace profond, 
les tribus etaient abandonnees a elles-memes 
pour juger de leur propre situation. Presque 
immediatement, un murmure de doute s’enfla 
en un grondement, un melange de clameurs 
mecontentes : «Moon Ra». La desorientation 
etait apparue. Ils hurlaient et criaient en 
demandant grace, se dechirant les uns les 
autres et dechirant leurs propres sentiments 
n’emanant que peur et peine. Le son n’etait 
qu’une desharmonie des deux extremes de la 
gamme, sans voix, de sorte que ce qui montait 
d’eux etait etrange et sombre. Leur propre peur 
avait cree une forme venant des profondeurs 
de leurs ames. Tout etait barre devant eux. La 
forme s’eleva et emplit les parois interieures 
du Moorglade... Jusqu’a faire craquer les 
murs avec tant de force et de pression que 
tout aurait eclate dans I’immensite de I’espace 
et s’y serait perdu pour toujours. 

A ce moment, Olias s’eveilla de son poste 
de pilote. Debout, les bras etendus, il retint 
en lui la terreur et les cris de tourment du 
peuple. II chanta des accords d’amour et de 
vie et caressa la forme jusqu’a ce qu’elle se 
rendtt. Le peuple se detendait et s’endormait 
maintenant dans une lumiere diffuse, sous 
une couverture de cristal, chacun dans un 
etat chrysalique, tandis que le Moorglade 
voyageait a travers I’espace et qu’un chant 
d’amour etait diffuse parmi eux. 

Ranyart avait trace la voie et dansa en cascade 
de joie tandis que le navire se dirigeait vers 
la terre. II commenga a chanter une nouvelle 
chanson de quete tandis qu’il s’elangait au- 
dessus des collines. Les nuages avangaient 
dans le vent silencieux, tandis que I’accord 
argente de la vie commengait car, alors que 
le Moorglade s’arretait sur les plaines de 
I’Asguard, un esprit fait de multiples pensees 
montait de la nef; un son, une ame, un. 

Ainsi, en partant, Olias, Ranyart et Qoquaq 
monterent sur la plus haute montagne et 
s’etendirent sur le sol, les yeux fixes sur les 
etoiles, ne voyant que les etoiles. A nouveau, 
ils devinrent un avec I’univers et deriverent 
vers le soleil. 

(traducteur inconnu) 



1976.09 - Rock & Folk n° 116 : Evenement «Le festival de Corbieres» 


RICK WAKEMAN 

A I’age de seize ans, Rick 
Wakeman voulait devenir 
pianiste soliste, et pour ce faire, 
il etudiait la musique classique 
a la Royal Academy. A la 
recherche d’argent de poche, 
il prit I’habitude de pianoter 
dans les pubs londoniens. 
C’est la que ces messieurs du 
business le repererent en moins 
de temps qu’il n’en faut pour 
dire «session». On decouvrit 
done Wakeman derriere Cat 
Stevens, David Bowie («Hunky 
Dory») pour qui il abattait une 
tache sensationnelle avec une 
repugnante aisance. II passa 
chez les Strawbs, mais les quitta 
au bout de quinze moins pour 
remplacer Tony Kaye chez Yes. 
II enregistre son «Six Wives Of 
Henry Vlll» entre deux tournees, 
puis, devant le succes, quitta le 
groupe de Jon Anderson pour se 
consacrer a sa propre carriere. 
Regulierement numero un de la 
categorie «pianiste» dans les 
referendums, Rick Wakeman 
a pourtant recolte de la part de 
la critique des commentaires 
feroces, son gout des albums 
conceptuels («Journey To The 
Centre Of The Hearth», «Myths 
And Legends Of King Arthur») 
le designant a leurs yeux 
comme un personnage assez 
pretentieux. De fait, sa super¬ 
production musicale sur patin 
a glage fut un echec financier. 
Depuis, Rick Wakeman est 
reparti sur la route, apres un 
album plus «classique» («No 
Earthy Connection))). 

(Rick Wakeman : claviers ; John 
Dunsterville : guitare ; Tony 
Fernandez : batterie ; Roger 
Nuwell : basse ; Marty Shields : 
trompette ; Reg Brooks 
trombone.) 
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1976.09 - Rock & Folk n° 116 : 

Entretien Laurent Thibault (extrait) 
«Au Chateau d’Herouville» 

R&F : L’album est termine ? 

L.T. : Non, j’ai regu un coup de 
telephone de David, hier, qui me 
demandait d’alter a Munich avec lui 
pour le terminer. 

R&F : Tu penses que David 
reviendra enregistrer au chateau ? 
L.T. : II doit commencer son album 
en septembre, et il m’a demande 
de le faire avec lui. Cel a pourrait se 
faire au chateau, mais on ne sait 
pas, car Rick Wakeman veut aussi 
le studio au meme moment, et c’est 
le premier qui enverra le cheque qui 
gagnera (rires). Pas de favoritisme! 
David veut faire un album de 
recherche, du moins c’est ce qu’il 
m’a dit. Si nous ne le faisons pas 
au chateau, ce sera a Montreux. 
Et de toute fagon en novembre et 
decembre on fera ici le deuxieme 
album d’lggy. Son premier sortira 
en octobre sur le label de David, 
Ziggy Records. Et Iggy fera une 
tournee europeenne. Bowie veut 
concenter la promotion d’lggy sur 
I’Europe, car il est persuade que 
la nouvelle musique se cree en 
Europe, et plus particulierement en 
Allemagne et en France. 

R&F : Bowie a enregistre dans 
les studios les plus prestigieux, 
comment expliquez-vous le succes 
d’Herouville ? 

L.T.: Cela tient a plusieurs choses. 
D’abord je pense que c’est un tres 
bon studio, quiaunsonpropre. Elton 
John a fait trois albums au chateau; 
compare-les avec les autres, ils 
ne sonnent pas de la meme fagon. 
Cela vient du fait qu’on a des echos 
naturels magnifiques, et il y a une 
acoustique qui permet un son tres 
live. Qa, c’est tres important. Etpuis 
il y a I’environnement : personne 
ne vient les emmerder... Quand 
Wakeman ou Bowie vont prendre 
un verre au village, personne ne 
sait qui ils sont. Si Sardou venait 
au chateau, tout le village serait en 
ebullition. Wakeman adorait alter 
au bistrot, les paysans lui payaient 
du rouge et lui leur payait des 
doubles whiskies. II revenait bourre 
et ravi. 


1977.04 - Best n° 105: Critique 
«Tomorrow» 



TOMORROW 

(Harvest - Import Pathe Marconi) 

Avec Tomorrow, 
nous replongeonsdans la vague psychedelique 
qui submergea I’Angleterre en 67. Cette 
epoque fut marquee par les bouffees de folie, 
d’extravagance mystique et de delire collectif, 
enfievrant les nuits de I’UFO. Arthur Brown 
mettait le feu a sa tignasse noire, Syd Barrett 
faissait cuire des oeufs sur scene, et tout le 
monde se perdait allegrement sur les chemins 
lysergiques d’un infini fleuri. Les Stones avec 
«Satanic Majestie» en sortirent indemnes, 
excepte Brian Jones. Le Pink Floyd s’aiguilla 
sur une route plus sure, laissant derriere lui 
un Syd Barrett egare. Et Tomorrow se saborda 
alors que Keith West passait des journees et 
des semaines entieres, prostre devant sa 
propre image dans la glace. Ce groupe en 65, 
alors The In Crowd, reprenait les classiques 
du Rhythm and Blues americain, et ils eurent 
du reste un hit avec «How strong my love is». 
Devenu Tomorrow, le groupe est constitue de 
Twink, batteur et futur Pink Fairies, de Steve 
Howe, guitariste, de Junior, bassiste, et de 
Keith West, chanteur et leader, ressemblant 
a Jeff Beck pour le physique, a Syd Barrett 
pour le psychique. Leur premier succes, «My 
white bicycle», produit par Pete Townshend, 
sortit en 67 et rendait hommage aux provos 
d’Amsterdam. Concerne, tout comme ses 
contemporains, par la fusion totale et delirante 
des genres, rock, classique, musique 
indienne (cf «Real life permanent dream»), 
Tomorrow faisait tourner sa centrifugeuse 
avec ce charme enfantin, personnel a Keith 
West est egalement touchee par la grace 
d’un romantisme en dentelle de soie («Shy 
Boy»). Steve Howe s’illustre brillamment en 
de multiples occasions, solos brefs, tortures, 
alambiques et un peu fous, et certainement 
eloigne de ce qui fait son renom aujourd’hui, 
(cf «Claramount lake»). Le groupe avait aussi 
une dimension theatrale, le visage peint en 
blanc, les musiciens montaient sur scene, 
enveloppes de tissus indiens et de velours 
carmin. Apres la separation en 68, Keith West 
s’embrouilla I’esprit dans une schizophrenic 
soigneusement cultivee, et refit brievement 
surface avec Moonrider en 75. Steve Howe 
rejoignit Yes et Ton sait ce qu’il advint ! 
Cet album procure le meme plaisir que la 
decouverte d’un tresor dans un jardin detruit. 

Francis DORDOR 


1977.06 - Rock & Folk n° 126 : Article 
« Wakeman de retour aux claviers» 



Apres presque deux ans de silence 
marques cependant par la sortie de huit 
albums-solo (en comptant les disques 
de Rick Wakeman), void que Yes 
reapparait en sa forme la plus celebre, 
c’est-a-dire avec ledit Wakeman de 
retour aux claviers. «Relayer» avait ete 
une espece de culmination, tres sensible 
dans la musique, des tensions (mot qu’il 
ne faut pas prendre au sens pejoratif) 
au sein du groupe. On s’interrogeait 
sur ce qui pourrait suivre. II s’ensuivit 
I’eclatement du groupe en chacune de 
ses composantes, la deception avec 
Lalbum de Steve Howe, la grande 
reussite de celui de Chris Squire, le brio 
de «Story Of I» et differents etonnements 
avec Jon Anderson et Alan White... Puis 
le depart de Patrick Moraz et I’inattendu 
retour de Rick Wakeman, lasse peut-etre 
parses inepties. Le probleme, pour nous, 
n’etait pas resolu : quel genre de disque 
pouvait bien nous concocter Yes ? 
Eh bien, ce disque existe et je Lai ecoute; 
une toute petite fois, cedes, mais avec 
suffisamment d’attention pour vous en 
dire quelques qualites : un son fabuleux, 
que Lon croit toujours a la limite du 
decrochage et qui demeure toujours 
d’une incroyable purete (acoustique et 
technique). L’album est plus proche, en 
plus concis, des « Tales From Topographic 
Oceans» que de «Relayer». II exige que 
nous y revenions plus a loisir, et nous en 
reparlerons. II sodira fin juin - J.-M.B. 
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1977.08 - Rock & Folk n° 127: Entretien Jon Anderson et Rick Wakeman «Rick again» 



rick again 


Jon Anderson : «C’est drole, tout semble 
recommencer comme a I’epoque de 
«Fragile» : comme a ce moment-la, il 
s’ouvre aujourd’hui une nouvelle phase de 
la vie de groupe ; comme a ce moment- 
la, Rick (Wakeman) vient de (re)integrer le 
groupe ; comme a ce moment-la, ou nous 
avions rencontre Eddy Offord en studio et 
decide de I’engager ; nous avons rencontre 
un nouvel ingenieur du son et nous 
I’avons convaincu de nous accompagner; 
comme a ce moment-la, ou nous 
etrennions le premiere pochette de Roger 
Dean, nous sortons aujourd’hui notre 
premiere pochette qui ne soit pas de lui... 
«Going For The One», c’est comme pour 
«Fragile», une nouvelle (et la meme) 
formation, un nouveau concept au niveau 
de la prise de son, un nouveau concept 
graphique. Quelle coincidence!» 

Apres plus de trois ans d’une periode 
troublee qui a vu le depart de Wakeman, 
I’arrivee de Patrick Moraz apres le rendez¬ 
vous manque avec Papathanassiou, 
I’enregistrement mouvemente de cet album 
dur et tourmente (une exception dans la 
carriere du groupe) qu’est «Relayer» - un 
album ou s’accumulaient tant de tensions 
dans le paroxisme musical que Ton s’etait 
alors interroge sur ce qui pourrait bien 
suivre un tel deferlement d’energie, voire 
de violence, sinon une crise. Plus ou moins 
bien camouflee derriere les declarations 
contradictoires des membres de Yes, ou 
attenuee par leur naturelle affabilite, elle 
advint cependant, et ce fut I’episode des 
albums solo ou le meilleurs cotoyait le 
plus decevant. Les musiciens pretendaient 
haut et fort que Yes n’etait pas mort : 
le moins que Ton puisse dire est qu’il se 
cherchait alors. On annonga un album 
pour avril (76). Puis Patrick, de passage 
a Paris, feignant I’enthousiasme, nous 
donna la nouvelle d’un report a decembre ; 
il semblait cependant deja completement 
immerge dans sa propre musique. II quitta 
Yes, Wakeman, a la surprise de tous, 
revint. Et le void enfin, le nouveau Yes : 
«Going For The One». Mais revenons a 
notre conversation. 

R&F : Que Signifie ton retour au sein de 
Yes ? Comment a-t-il eu lieu ? 

Rick Wakeman : Comment ? C’est une 
longue histoire, et compliquee. Je ne 
peux t’en raconter que la seconde partie, 
puisqu’avant, celas’est fait sans moi. J’etais 
sur le point de commencer a travailler 
avec un nouveau groupe, un trio avec Bill 
Bruford, I’ancien batteur de Yes, et John 
Wetton qui avait joue avec lui au sein de 
King Crimson. Et puis un jour, j’ai regu un 
coup de telephone de notre management 



(Yes et moi avions conserve le meme 
management) pour que je vienne prendre 
un verre avec des gens du groupe. Et la, 
ils m’ont propose de jouer sur leur prochain 
album. J’ai tout de suite ete tres excite et 
perturbe par cette off re, tres inquiet. Qui ne 
I’aurait ete ? Quand tu joues une musique, 
il faut que tu te sentes engage, concerne 
personnellement, sinon tu n’as rien a offrir; 
et si tu n’as rien a offrir, la situation devient 
frustrante. Or, n ayant pas connaissance 
des idees nouvelles que pouvait avoir le 
groupe, I’ayant quitte depuis plus de trois 
ans et pour cette raison meme que je ne 
me sentais plus tenement a I’aise dans la 
direction qu’il prenait, je me demandais si je 
serais capable d’apporter une contribution 
nouvelle et personnels a Yes. J’ai essaye 
de mettre tous ces sentiments en sourdine 
et de tenter le coup, pour voir comment 
cela pouvait se passer. Et ga a tres bien 
marche. Tout s’est passe on ne peut 
mieux. C’etaiten novembre, etl’album etait 
termine en avril. 

R&F : Pourquoi Patrick a-t-il quitte Yes ? 
RW : Je n’en sais rien, je netais pas la. 

JA : Je crois que les idees de Patrick 
avaient evolue. Elies etaient devenues 
tres differentes de celles du groupe 
et inadaptables pour Patrick au sein 
du groupe. Ses idees sont bonnes, sa 
musique aussi, mais je ne pense pas 
qu’il se sentait reellement «dans» le 
groupe. Or, c’est un gargon avec lequel il 
est tres facile de travailler, de jouer de la 
musique, mais aussi de parler. Nous avons 
beau coup parle de la situation telle qu’elle 
se developpait, et nous en sommes arrives 
au fait que cela n’etait profitable ni a lui, 
ni a nous. Au fond de lui-meme, il n’etait 
pas vraiment convaincu par ce qu’il faisait 
avec nous. Pour resoudre un tel probleme, 
il faut le traiter par la racine. Ce n’est pas 
une situation facille... 

RW : Pour me mettre a la place de Patrick, 
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je dirai - a partir de cette experience unique 
d’avoir rejoint le groupe deux fois, et la 
seconde tres facilement, sans le moindre 
probleme - que ce n’est pas une mince 
affaire que d’etre le dernier-venu dans un 
groupe qui existe depuis pres de dix ans, 
dont les membres ont grandi ensemble, 
Jon et Chris d’abord, puis Steve, puis 
Alan... On ne peut pas imaginer entrer 
dans un groupe sans tenir compte de tous 
ces rapports qui existent deja entre les 
membres. Ce n’est pas facile de s’integrer 
a un groupe d’hommes qui, pendant des 
annees, ont non seulement joue et travaille 
ensemble, mais souvent bu, mange, dormi, 
vecu ensemble 24 heures sur 24. Surtout 
quand en outre on est etranger et que Ton 
vit pas les memes codes, la meme culture; 
le developpement de la musique en Suisse 
n’a rien a voir avec le developpement de 
la musique en Angleterre. Cela joue aussi. 
JA : L’adaptation de Patrick a malgre tout 
ete tres rapide. Avec cependant cette idee 
que pendant la premiere annee de son 
entree, il ne s’est jamais pose pour nous la 
question du «Que Faire ?» L’important etait 
d’agir immediatement. L’action etait notre 
principale preoccupation, pas la direction 
a prendre : L’album etait congu, la tournee 
etait prevue ; il n’y avait qu’a repeter et 
enregistrer. Ce n’est peut-etre qu’apres un 
an et demi qu’on a commence a se poser 
des question et a ne pas avoir les meme 
reponses. (Jon est interrompu.) 

RW : Le plus souvent, lorsque Ton rejoint 
un groupe existant, la musique est deja 
prete ; il faut I’apprendre, rentrer au plus 
profond, la ressentir, la jouer, I’enregistrer, 
en faire des concerts... Cela peut durer, 
puis un jour vient le moment de la question: 
«Et maintenant, que fait-on ?» Je crois que 
c’est a ce moment qu’ont commence les 
differents entre Patrick et Yes. Mais je n’y 
participais pas, et j’ai horreur de rapporter 
des histoires de seconde main. 









1977.08 - Rock & Folk n° 127: Critique «Going For The One», «Un album 

bilan» 


R&F : II y a une analogie entre son depart 
et le tien ? 

RW : Plus on vit intensement la vie d’un 
groupe, plus on refoule ses propres desirs. 
La frustration, a un certain moment, devient 
vraiment trop forte. C’est un peu comme 
etre dans la peau d’un alpiniste qui vivrait 
en face de quatre montagnes et auquel on 
en interdirait une. II vaincrait la premiere, 
puis la seconde, puis la troisieme ; et alors 
il n’aurait de cesse de tenter la derniere. 
Peut-etre qu’elle ne vaut pas les trois 
autres, mais tant qu’il n’aura pas essaye, il 
sera d’autant plus frustre qu’il se dira qu’il 
peut reussir... La frustration, c’est une perte 
de temps et une source de trouble. II fallait 
que je quitte Yes pour tenter la quatrieme 
montagne, et c’est, je crois, aussi I’objectif 
de Patrick. II etait important pour moi d’ecrire 
pour un orchestre, de melangerdes genres 
heteroclites, de creer des structures ; 
quand on est dans un groupe, les structures 
sont relativement predetermines, les 
roles sont distribues, les arrangements 
sont comme stereotypes (non au sens 
ou ils sont conventionnels, mais a celui 
ou ils sont caracteristiques d’un style 
particulier qui est celui du groupe). Tu ne 
fais qu’ajouter ta part a un edifice dont les 
plans ne t’appartiennent pas. Tout ce qui 
est strictement personnel, qui n’est pas 
adapte au cadre du groupe ne peut se 
developper qu’en dehors du groupe. C’est 
cela, la raison d’etre des albums solo. 

R&F : Pour Yes, est-ce que la periode des 
albums solo c’etait aussi cela ? 

JA: Un groupe, c’est une certaine idee que 
I’on partage sur la musique que I’on veut 
faire ensemble. Mais cela ne prejuge en 
rien des autres traces que I’on veut laisser 
en tant qu’individu. Apres les albums solo, 
on etait dans la situation tres interessante 
de pouvoir choisir ce que nous avions 
envie de faire. On ne peut pas avoir 
toujours raison. II est tres important de 
pouvoir toujours se remettre en question. 
Les albums solo, c’etait aussi cela. Non 
seulement la liberation pour chacun d’entre 
nous de ce qui ne pouvait passer a travers 
le concept Yes, mais aussi une remise en 
question de la validite de ce concept. 

R&F : De quelle fagon «Going For The 
One» est-il le resultat de cette demarche ? 
JA : «Going For The One» est une 
celebration du concept Yes. C’est la 
quitessence et I’extension vers un public 
encore plus vaste de la musique de Yes. 
II y a dedans tout ce qui caracterise notre 
musique. 

RW : Je crois que c’est la version 77 de 
«Fragile» ; c’est un echantillonnage de 
tous les styles, tous les gouts de Yes. 
Aucune idee n’est surexploitee : il y a 
beaucoup de chansons, beaucoup de 
beaux arrangements. Yes a toujours ete 
tres fort sur les vocaux et I’harmonie : tout 
est la dans «Going For The One». C’est 
tres varie et tres ouvert. II y a beaucoup 
de savoir-faire musical (musical artistry). 
C’est tres beau et tres plaisant, et il y a 
cependant aussi place pour la recherche et 
/’experimentation. 

Propos recueillis parJean-Marc BAILLEUX 


YES 

GOING FOR THE ONE 

Atlantic 50 379 (dist. WEA) 

Un album bilan. La maturite 
et la maTtrise technique et 
musicale de Yes ne sont plus 
a prouver. Qu’apporte alors 
ce disque ? La certitude que 
la periode des grands projets 
et des experiences d’abord 
hasardeuses et finalement 
reussies est bel et bien revolue. 
Apres I’apocalypse selon 
«Relayer», la crise a travers les 
entreprises personnels, void 
la securite de belles choses 
bien faites. Et c’est vrai que les 
harmonies vocales et les jolies 
melodies sont I’apanage de Yes ! 
Qu’apporte encore ce 
disque ? Une mise-en- 
son unique, et qui frise la 
perfection a tous les niveaux : 
la qualite meme, la clarte et la 
richesse de chaque son, de la 
steel-guitar de Steve Howe a 
la voix d’Anderson en passant 
par les synthes de Wakeman, 
quel ahurissant controle 
aigus qui frolent le larsen sans 
jamais le liberer, comme en 
une attente jamais satisfaite : 
prise de son et production qui 
donnent de I’espace a chaque 
instrument, superposent a I’infini 
les harmonies et les timbres, 
eclaircissent des arrangements 
a la fois complexes et evidents. 
C’est du grand art. 

La premiere face est la plus 
forte et la mieux construite. Trois 
morceaux d’egale dimension : un 
rock, presque ‘n’roll, qui est un 
grand festival de style inimitable. 
Par-dessus, les scintillements du 
synthetiseur et la voix accrochee 
aux etoiles. Apres ce «Going 
For The One» qui donne son 
titre a I’album, «Turn Of The 
Century» est une ballade qui 
accorde la dominance au piano 
acoustique de Rick Wakeman, 



qui apres la fougue de Patrick 
Moraz reintroduit la profusion 
dans la musique du groupe. II 
n’a jamais tant joue, ni mieux. 
Qu’etait-il done parti faire dans 
son anterieure galere ? Le 
plus beau morceau du groupe 
(comme c’etait le cas du plus 
bel album solo) est signe Chris 
Squire : «Parallels», avec une 
extraordinaire partie d’orgue 
enregistree dans une eglise 
et retransmise au studio ou 
enregistrait le reste du groupe 
par cable telephonique, ceci 
pour I’anecdote. La basse, 
evidemment, est pur regal. 

La seconde face est plus 
ordinaire, voire longuette. 
«Wonderous Stories» rappelle le 
debut de «Close To The Edge», 
avec moins de substance et 
surtout cinq ans apres, ce qui 
en attenue considerablement 
I’interet. «Awaken» est une tres 
longue, trop longue piece, de la 
meme inspiration que les «Tales 
From Topographic Oceans». 
II y a des moments sublimes, 
dus souvant aux prouesses de 
Steve Howe, mais I’interet n’est 
pas assez soutenu pour ne pas 
laisser par instants s’installer 
I’ennui. Connaissant la rigueur 
de Yes, on est oblige de trouver 
certains passages quelque peu 
complaisants, sinon deplaisants. 
Finalement, one more Yes 
album. 

Jean-Marc BAILLEUX. 
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Premiere partie : 
LE CLUB DES 
TOUCHE-A-TOUT. 



peu, il a abandonne le groupe pour assu- 
mer a lui seul sa creation. Aujourd’hui, il 
invente chef-d’oeuvre sur chef-d’oeuvre, 
et si vous connaissez deja les poignantes 
splendeurs de «Heaven and hell», «Albedo 
0.36» et «lgnacio», combien de merveilles 
sommeillent encore : toutes ces bandes 
sonores realisees pour Frederic Rossif ou 
Frangois Reichenbach, sublimes compagnes 
d’images sublimes. Vangelis n’est pas vrai- 
ment un fils de I’electronique. S’il a recours au 
synthetiseur, c’esten instrumentiste, en jouis- 
seur de claviers. Mais il est aussi un fantas- 
tique percussionniste, comme le demontre 
le deuxieme mouvement d’«lgnacio», et un 
compositeur-arrangeur d’une puissance d’or- 
ganisation rare. Un maTtre, un vrai, de la race 
des grands musiciens de la planete Terre. II 
vous explique pourquoi il a choisi cette voie 
de la creation solitaire. 


Vous souvenez-vous des raisons qu’avanga 
Bob Fripp lorsqu’il decida de dissoudre King 
Crimson en octobre 74 ? Pour lui, le groupe 
etait devenu une formule perimee, une sorte 
de gros dinosaure trop balourd pour se 
mouvoir a I’aise dans nos temps bitumeux. 
L’epoque lui semblait desormais reservee aux 
petites unites mobiles, autonomes et intelli- 
gentes. Sur le moment, on accueillit avec un 
petit sourire narquois ces propos nebuleux 
qui paraissaient vouloir dissimuler sous de 
savants pretextes des preoccupations plus 
realistes comme par exemple la lassitude 
des tournees. Mais que voyons-nous main- 
tenant lorsque Ton jette un coup d’ceil pano- 
ramique sur les horizons du rock. Le punk, 
un nouveau hard rock americain et puis toute 
une serie de musiciens qui ceuvrent en soli¬ 
taire, formant justement ces petites unites 
dont Fripp predisait I’avenement. Bien plus, 
Ton assiste a une veritable eclosion en chatne 
de ces talents solitaires : Schulze, Vangelis, 
Jon Anderson, Wakeman, Oldfield, Bedford, 
Baumann, Froese, Hoenig, Gottsching- 
Ash Ra Tempel, Pinhas-Heldon, Hammer, 
d’autres encore plus obscurs mais non moins 
interessants. La tentation de tout faire par soi- 
meme semble meme si forte que des gens 
comme Frampton glissent peu a peu dans 
cette direction ou I’ego s’en donne a cceur 
joie. Et voyez le cas miraculeux de Stevie 
Wonder. Inutile de multiplier les exemples, il 
apparait avec evidence que quelque chose 
de nouveau est en train de se realiser, que 
la musique se trouve des structures diffe- 
rentes. On peut evidemment dire que les 
solitaires ne sont pas une race nouvelle, qu’il 
ne manque pas dans I’histoire de la musique 
actuelle de ces troubadours farouchement 
independants qui tratnerent leur guitare et 
leur voix sur les sentes de notre plaisir: Cale, 
Donovan, Martyn, Dylan surtout. Oui, mais 
aucun ne fut toujours seul, tous passerent un 
jour ou I’autre par le groupe ou I’orchestre, 
montrant ainsi qu’ils etaient d’une fagon 
ou d’une autre limites ; amenes fatalement 
a faire appel a autrui. De plus, la musique 
qu’ils produisaient (ou produisent encore car 
la race de ces vagabonds autonomes n’est 
pas eteinte, n’est-ce pas monsieur Coyne ?) 
etaient une musique personnels, fondee sur 
une personnalite humaine mise en avant, et 


s’appuyant sur les formules elementaires, en 
quelque sorte une monophonie. La solitude 
nouvelle est polyphonique et symphonique, 
et la difference est considerable. Nos sorciers 
actuels remplacent a eux seuls un groupe ou 
un orchestre, ils voyagent sans frein dans les 
meandres de leur imagination, et ce grace 
au synthetiseur, mais pas seulement grace 
a lui. Si cela leur est possible, c’est d’abord 
parce que la musique s’est faite de plus en 
plus instrumentales, que le poids de la voix 
et du cote «presence humaine» s’est affaibli, 
d’ou une plus grande liberte de creation au 
niveau de I’individu : la voix a ses limites, 
mais les possibility des instruments sont infi- 
nies, et bien moins typees. Paradoxalement, 
la musique des nouveaux solitaires n’est pas 
personnels, ou du moins Test elle moins, 
car moins marquee exterieurement par la 
personnalite. Qui plus est, nos magiciens 
n’hesitent pas a recourir a tous les sons qui 
leur sont actuellement offerts, non seulement 
par I’electronique, mais par tout ce qui exste 
et qui produit des decibels. D’ailleurs, pour 
illustrer la chose, le premier chapitre est 
consacre a ceux qui ne se contentent pas 
du synthie, mais jouent aux touche-a-tout 
de genie, demontrant qu’ils ne sont pas les 
esclaves de I’electronique que Ton a voulu 
voir en eux. La seconde partie de cette 
presentation sera, elle, reservee aux alchi- 
mistes electroniques, surtout allemands. Bref, 
ces solitaires sont bien d’un nouveau genre, 
avant-garde d’un mouvement musical inedit 
qui semble a present fermement enclenche. 
Fripp avait done raison ! Mais, comme dit Rick 
Wakeman, «cela ne I’empeche pas de jouer 
dans un groupe pour le moment!» 



Quelle injustice que ce silence qui entoure 
la fantastique personnalite de Vangelis 
Papathanassiou, assurement I’un des plus 
grands compositeurs de ce temps. Peu a 


HP - Depuis le temps des Aphrodite’s Child, 
tu t’es toujours constamment ecarte des 
groupes. Cependant, Ton a annonce en 74 
que tu allais entrer dans Yes, ce qui ne s’est 
pas fait. Pourquoi cela ne s’est-il pas concre¬ 
tise ? Etait-ce par refus d’appartenir a un 
groupe ? 

VP - J’ai accepte de faire un essai avec Yes 
lorsque Wakeman les a quitte parce qu’une 
vieille amitie me lie a Jon Anderson. Je n’ai 
jamais cru que cela marcherait parce que mes 
conceptions sont anti-groupes. Nos directions 
musicales n’etaient pas les memes. Et ga n’a 
pas marche. Je me sens tres claustrophobe 
dans un groupe, carle groupe est un obstacle 
encore moins flexible que celui de I’industrie : 
c’est un produit que tu ne peux pas chan¬ 
ger chaque jour, un groupe a une direction 
don nee : prends les Rolling Stones, c’est 
toujours la meme chose. Moi, je ne peux pas 
faire toujours la meme chose. J’ai tout laisse 
tomber, le hit parade et tout g a pour justement 
ne pas etre oblige de faire toujours le meme. 
Ceci dit, je suis toujours tres ami avec Yes et 
nous travail Ions quelques fois ensemble. 

HP - II y a une parente evidente entre ce 
que tu fais et l’«Olias of Sunhillow» de Jon 
Anderson : la meme direction en solitaire, 
le meme son general ? Qu’en est-il exacte- 
ment ? 

VP - Lorsque le disque est sorti, les gens de 
RCA avec qui je suis en contrat m’ont appele 
pour me dire que ce n’etait pas gentil d’avoir 
joue sur ce disque sans les prevenir. Mais le 
plus curieux est que je n’ai pas joue dessus 
et qu’ils etaient persuades d’avoir reconnu 
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mon son. J’ai meme ete le premier surpris 
d’avoir mon nom dans les remerciements. 
Peut-etre ai-je influence Jon, je ne sais pas. 
Et il est evident que c’est plus proche de ce 
que je fais que de Yes. Mais c’est peut-etre un 
hasard. En tout cas, c’est formidable d’avoir 
fait un tel disque quand on est comme Jon un 
debutant aux claviers. Je crois que ce disque 
re presente plus ce qu’il est que ce qu’il fait 
avec Yes ne peut le suggerer. 

HP - Pourquoi as-tu choisi de travailler 
seul ? Pour ton plaisir personnel ? Parce que 
tu pensais que les groupes etaient inadaptes 
a I’actualite ? 

VP - Ce n’est pas par esprit de dictature que 
je travaille seul. Je me sens bien a creer seul, 
mais j’avoue que j’ai aussi souvent envie de 
communiquer. Bon, je suis anti-groupe parce 
que je ne m’y sens pas bien, je n’ai pas de 
raison de croire qu’ils sont en train de mourir. 
Les groupes sont tous nes dans un cadre 
de musique lege re, proche de la variete. Au 
depart, ce sont des reunions de copains, 
de jeunes gens qui ont de I’energie, et les 
maisons de disques ont capte et commer¬ 
cialise cette fraicheur. II y eut la mode des 
annees 60 et depuis, le groupe est la forme 
imposee, parce que I’industrie a besoin de 
produits finis. Mais si I’on veut sortir de la 
variete faire de la musique plus approfondie, 
le groupe ne peut plus marcher. II ne peut y 
avoir la meme fagon de composer chez les 
differents membres. Et c’est pourquoi tous 
les groupes qui se sont pris au serieux et 
ont voulu faire de la musique intellectuelle 
se sont casses la gueule. Regarde dans la 
musique classique : on n’a jamais vu quatre 
compositeurs ensemble. Un groupe ne peut 
a la limite etre, s’il fait de la vraie musique, 
que la reunion d’un compositeur et d’execu- 
tants. Le chef-d’oeuvre est rarement collectif. 


Plus on approfondit, plus on se retrouve seul. 
Le groupe est une solution pour mediocres, 
un mediocre en aide un autre pour que tous 
deux existent. II n’a pour avantage que de 
faire circulerles idees, mais il faut dire que cet 
avantage est rarement mis a profit et qu’un 
groupe se contente d’avoir une idee. Bien 
sur ce sont ces mediocres qui ont du succes, 
car, meme s’ils sont nuls musicalement, ils 
sont facilement commercialisables puisqsue 
les maisons de disques peuvent facilement 
manipuler des gens qui ne se sentent quand 
meme pas tres sur de leurs capacites et qui 
sont bien contents de se voir a la TV et d’avoir 
des fans plutot que de travailler au Prisunic 
du coin. Le groupe a en plus un deuxieme 
desavantage, c’est Ie probleme des egos. II y 
a inevitablement jalousie quand il y a succes. 
De plus, on ne peut pas avoir quelques 
humains qui aient toujours envie de faire la 
meme chose en meme temps, c’est impos¬ 
sible. C’est aussi foireux que le manage, 
et encore plus a mesure qu’il y a plus de 
membres dans le groupe. 

HP - As-tu conscience d’appartenir a un 
nouveau mouvement de createurs d’un 
style different qui veulent tous travailler seul, 
comme Schulze, Anderson, Oldfield... ? 

VP - On est juste au commencement de 
quelque chose, je crois. Pas mal de musi- 
ciens se sont rendus compte comme moi 
des possibility infinies de la musique par 
synthetiseur, et I’on n’en est qu’au tout debut 
de la decouverte : c’est un instrument tres 
difficile, pas un petit jouet. Mais, le synthie 
est encore plus flexible que le piano. Deja, 
lorsque tu confies une composition a un autre 
pianiste, ce n’est pas tout a fait la meme 
chose qu’il restitue. C’est pire encore au 
synthetiseur, et si tu es un compositeur pour 
synthetiseur, tu dois tout faire toi-meme sinon 


ce que tu fais est defigure. C’est pourquoi 
ceux qui decouvrent vraiment le synthetiseur 
se mettent a travailler seuls. Pour ce que 
je veux faire, je trouve que je suis le seul a 
pouvoir vraiment le faire bien. Je ne tiens pas 
a tout jouer moi-meme. Demain, je peux fort 
bien ecrire quelque chose pour un orchestre 
et ne pas jouer. Mais ce que je fais actuel- 
lement, je ne vois personne excepte moi qui 
soit suffisamment concerne pour faire ce que 
je fais. Un executant est moins concerne par 
la musique que le compositeur. Grace au 
synthetiseur, le compositeur peut se passer 
de /’executant, il est done normal qu’il y ait 
de plus en plus de compositeurs qui realisent 
leur musique tout seuls. 

HP - N’aboutit-on pas alors a une nouvelle 
idee de la viruosite ? 

VP - Tout a fait. La notion d’instrumentiste 
est en train de changer de signification, Jon 
Anderson n’est pas un instrumentiste au sens 
ancien du terme, et pourtant il a fait, avec 
beau coup de travail, un disque merveilleux. 
Le virtuose de maintenant n’est plus celui 
qui va vite sur un clavier. Le synthetiseur est 
un miroir de Lame et le virtuose est celui qui 
sait lui faire rendre le reflet le plus fidele de 
lui-meme. C’est pourquoi les enfants et les 
jeunes sont fascines pas le synthetiseur, car 
il est plus direct, plus nature/, plus biologique. 
Si tu as quelque chose a dire, meme si tu 
n’est pas musicien au sens pur, tu pourras le 
dire plus par le synthetiseur que par n’importe 
quel autre instrument. Et cela est vrai pour 
d’autres choses comme les percussions. La 
sensibilite peut totalement remplacer la tech¬ 
nique. Et c’est pourquoi quelqu’un comme 
Jon a reussi a faire son disque tout seul avec 
des instruments pour lesquels il n’avait pas 
de technique : il avait quelque chose de vrai 
a dire. 
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Vangelis lui aussi a quelque chose de vrai a 
dire, et lorsqu’on ecoute parler, chaleureux, 
encore tres grec, Ton retrouve le souffle frais 
et parfume qui emane de ces merveilleux 
albums. Vangelis est peut-etre, de tous 
les solitaires, celui qui rappelle le plus les 
compositeurs de symphonie : il a un cote 
«monstre sacre», une puissance de travail 
inouie (les deux albums qui sortent par an 
ne sont qu’une part infime de sa production 
globale, que I’industrie ne peut evidemment 
distribuer), un formidable allant qui trans- 
porte sa musique et vous souleve le cceur. 
Et Ton se demande vraiment comment un 
talent si enorme a pu jusqu’a present passer 
inapergu. Sans doute sa volonte de ne jamais 
faire deux fois la meme chose deroute-t-elle 
le public ? Peut-etre sa musique elle-meme, 
degagee de toute consideration de mode, 
paratt-elle trop a part ? Peut-etre aussi est-il 
trop pur pour cette epoque mesquine qui ne 
se repatt que d’artifices ? Mais lui, indiffe¬ 
rent, continue comme un meteore sa course 
splendide, insouciant de tout cela, et il n’est 
pas trop tard pour le suivre dans sa course. 
Comme le dit Frederic Rossif, «comment ne 
s’est-on pas apergu que Vangelis est un des 
plus grands musiciens de ce temps ?» Nous 
comptons sur vous pour ne plus avoir a poser 
cette question. 



Anderson n’etait pas vraiment un solitaire, 
mais la politique des albums solos choisie 
par Yes lui donna I’occasion d’aller jusqu’au 
bout de ses desirs musicaux et seul parmi 
les Yesmen il osa realiser un album qui soit 
vraiment solo, sans doute parce qu’il est le 
seul vrai compositeur du groupe. «Olias of 
Sunhillow» restera comme un chef-d’oeuvre 
du genre, et surtout la demonstration que la 
virtuosite est une notion qui change de sens 
et de domaine. Simple chanteur, honnete 
guitariste rythmique sans plus, Anderson a 
realise I’exploit de jouer de tout et d’en bien 
jouer, simplement, comme le dit son ami 
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Vangelis, parce qu’il avait quelque chose de 
vrai a dire. Lors de sa recente visite a Paris, 
nous lui demandames de faire le point sur 
cette experience. 

«Ce fut une experience tres interessante et 
tres enrichissante pour moi dans la mesure 
ou elle me forgait a apprendre, a ne pas 
me contenter de ce que j’etais, a essayer 
d’aller au-dela de moi-meme. Lorsque je le 
fis, ce qui me seduit le plus fut le fait d’etre 
entierement maitre de ce que je faisais, d’en 
avoir le controle en etant moi-meme sous ce 
controle. Rien ni personne ne reclamait de 
moi des idees, meme pas moi-meme, tout se 
passait en moi. C’est une fantastique expe¬ 
rience, cela apporte enormement a I’individu. 
Au depart, je n’avais que peu de notions de 
claviers ou de percussions, mais je ne cher- 
chais pas a jouer quelque chose de defini, 
qui aurait demande une grande technique, 
je me suis laisse aller et mes idees se sont 
repandues dans les limites de mes possibi¬ 
lity tout en repoussant ces limites toujours 
un peu plus loin. «Olias of Sunhillow» est de 
loin ce qui m’a apporte le plus, je parle sur 
le plan individuel et personnel. Cela de doit 
pas etre un point de depart pour mon futur. Je 
pense que cette experience sera continuee, 
dans quelques annees sans doute. J’ai eu le 
sentiment en realisant cet album d’etre sur le 
bon chemin. 

Cela ne veut pas dire que je ne crois plus 
aux groupes, non. II y a une musique qui se 
fait collectivement et une musique qui se fait 
individuellement. Quand je fais de la musique 
pour Yes, il est normal que ce soit Yes qui la 
joue, elle est faite pour cela. Mais quand une 
musique est vraiment personnels, /’ideal est 
de pouvoir tout realiser soi-meme. Je pour- 
rais faire «Olias» avec des musiciens, et le 
nouveau disque serait sans doute meilleur, 
techniquement plus reussi, et je pourrais le 
re faire encore et encore avec d’autres et il 
serait toujours different, mais I’idee d’Olias, 
celle qui vient de moi et qui me plait le plus, 
resterait liee au premier album, a celui que 
j’ai fait, parce qu’il est le plus proche de mon 
idee et de mon emotion. Je ne pretends pas 
etre un maitre des claviers ou des percus¬ 
sions, mais je trouve que ce que j’ai tire me 
plait et sonne juste. Ce qui compte n’est pas 
le potentiel technique, mais la justesse de ce 
que I’on fait un moment ou on le fait, aussi 
modeste cela soit-il. 

II y a effectivement en ce moment un mouve- 
ment de musiciens solitaires, mais je crois 
qu’il repose uniquement sur /’existence du 
synthetiseur. Sans lui, rien ne serait possible. 
II ne faut pas voir la une recrudescence de 
/’importance de I’ego, ou une nouvelle montee 
de I’idee de compositeur. II y a seulement un 
nouveau moyen de parvenir a exprimer la 
musique que les gens ont dans la tete, rien 
de plus. Que I’on fasse appel a des musiciens 
ou a un synthetiseur pour la realiser, il n’y a 
pas vraiment de difference du moment que le 
resultat est bien ce que I’on voulait.» 

La modestie d’Anderson est grande, mais 
«Olias» remet les choses a leur juste place. 
La performance existe reellement, mais elle 
doit etre jugee en d’autres termes que ceux 
dont on use habituellement pour un groupe. 
Alors que Yes patauge un peu, Anderson, lui, 
a trouve une voie nouvelle qui, comme par 
hasard, ne passe pas par le groupe mais par 














le seul ego ; et de toute evidence la comparai- 
son est en faveur du travail solo. Le disque de 
Yes, d’un ton moyen, sent le compromis entre 
les differents egos, tandis que celui d’Ander- 
son ne connatt pas de frein, I’ego libere va 
audacieusement son chemin. Tot ou tard, Ton 
peut penser qu’Anderson abandonnera Yes, 
car il s’est trouve une dimension individuelle 
que toute vocation collective ne ferait qu’affai- 
blir. Les temps changent et poussent les etres 
a evoluer avec eux. «Olias of Sunhillow», 
petit miracle musical, a inaugure fatalement 
I’agonie du groupe. 



Depuis «Tubular bells», qui fut sans doute la 
premiere demonstration qu’un homme seul 
pouvait aisement remplacer tout un groupe, 


on a vraiment peu parle de Mike Oldfield. La 
raison en est simple d’ailleurs : Oldfield est un 
associal, un ermite ferocement attache a sa 
solitude. II refuse les interviews, et la plupart 
des relations sociales. Terre dans sa maison 
du Herefordshire ou il s’est fait amenager un 
studio 24 pistes grace au mont d’or que lui 
rapporterent les cloches tubulaires, il ne voit 
personne, et vit retranche dans sa musique 
et ses scrupules de perfectionniste. Drole de 
bonhomme que cet Oldfield. L’on comprend 
des lors pourquoi il renonga tres tot a parti- 
ciper a un groupe - le dernier en date etant 
le Whole World de Kevin Ayers. Extremement 
introverti, il ne peut concevoir la creation 
musicale que par rapport a lui-meme. II ne 
faut chercher aucune autre raison a la soli¬ 
tude de sa quete musicale. 

Comme pour se distinguer encore davantage, 
Oldfield est le seul solitaire a ne pas recourir 
au synthetiseur. Veritable touche-a-tout, il 
joue de nombreux instruments, tant a cordes, 
a claviers, a percussion qu’a vent. Et avec un 
egal talent dans toutes ces disciplines. Cela 
a d’ailleurs fait oublier qu’il est avant tout un 
prodigieux guitariste qui, tout comme Fripp, 
s’est fabrique un son bien a lui, a la fois 
humide de lyrisme et tout raidi d’electricite, 
chantant comme une mandoline amoureuse 



et exaspere comme une overdose psyche- 
delique. Ecoutez «Ommadawn» et vous 
comprendrez quel exceptionnel instrumen- 
tiste est ce gargon. 

Oldfield fait d’ailleurs assez figure d’en- 
fant-prodige, car il n’avait que dix-sept 
ans lorsqu’il composa «Tubular bells», cet 
enorme succes dont la renommee tua un 
peu dans I’ceuf ce qui aurait pu etre enorme. 
«Tubular» fut en effet accommode a toutes 
les sauces, de «L’exorciste» a la navrante 
version symphonique, on en mangea a tous 
les repas, on exigea une suite. Et cette suite, 
«Hergest ridge», parce qu’elle n’avait plus 
la fratcheur du premier chef-d’oeuvre, ni non 
plus son humour (composante tres impor- 
tante du «Tubular bells» dont les sequences 
ne sont qu’une suite de dins d’ceil amuses), 
fut aussitot denigree, ce qui n’etait d’ailleurs 
pas illegitime car si la musique d’Oldfield 
demeurait aussi belle, legere comme de la 
gaze, elle etait plus superficielle, a la limite 
fade car sans fond reel. Et Ton enterra 
Oldfield, I’enfant-prodige. Lui, plonge si jeune 
dans ce tourbillon incandescent du show-biz 
et du succes, vieillit et s’aigrit en accelere. II a 
aujourd’hui 24 ans, et son regard semble celui 
d’un homme de trente ans. On I’oublia done, 
et peu nombreux furent ceux qui s’apergurent 
qu’«Ommadawn», son troisieme disque, etait 
une petite perle, un grand moment de frai- 
cheur et d’emotion, avec derriere la joliesse 
des melodies comme une trainee de melan- 
colie qui teintait le tout d’une reelle emotion. 
La musique d’Oldfield a le desavantage de 
n’appartenir a aucune des categories en 
usage dans la musique actuelle. Fondee 
en grande partie sur le folklore britannique, 
elle revet volontiers des parures joliment 
desuetes, mais elle sait aussi planer en 
douceur, sans renfort aucun d’evocation 
spatiale rien qu’en surajoutant des myriades 
d’arpeges et en faisant couler un peu d’elec¬ 
tricite folle sur des jonchees d’orgue pur. Ne 
se preoccupant guere des alibis, Oldfield 
s’est toujours contente de faire de la jolie 
musique, evitant de se meler aux joutes de 
son temps. Implicitement, on lui en veut de 
ce repli sur soi. II quintessencie dans son atti¬ 
tude d’ermite tout ce que la creation solitaire 
peut avoir d’un peu meprisant vis-a-vis d’une 
societe qui fonde comme un de ses principes 
la recherche de la communication entre etres. 
Oldfield ne vous parle pas, il vous demande 
a la rigueur de le comprendre, et d’accep- 
ter sa solitude. Ce n’est pas facile, mais sa 
musique, si cristalline, si generatrice de reve¬ 
ries, est sans doute la meilleure fagon pour 
lui d’essayer de faire comprendre pourquoi il 






















veut rester seul. De fait, elle semble malgre 
tout si sereine qu’on se dit que c’est peut-etre 
loin de la cohue, tout au fond de soi, que se 
trouve le Refuge. 



Rick Wakeman, petit monstre des claviers, 
aurait toutes les facilites du monde pour 
realiser aussi des performances totalement 
solitaires. Mais, si effectivement il a aban- 
donne son groupe et continue une carriere 
solo parallelement a Yes, il n’en a pas pour 
autant choisi I’absolue solitude. Dans la 
bande sonore de «White rock», il a le soutien 
d’un batteur; dans son prochain album solo, 
enregistre a Montreux apres «Going For The 
One», il a le soutien de Chris Squire et d’Alan 
White. Nous lui avons demande pourquoi, a 
la difference de Jon Anderson, et avec bien 
plus de facilites que lui cependant, il n’avait 
pas rejoint le club des solitaires. 

«La musique que je compose pour mes 
albums solos est a 99 % realisee par moi seul 
parce que c’est une musique pour claviers. Je 
tiens cependant au 1 % qui reste. Je pourrais 
effectivement utiliser un Moog bass et des 
sequenceurs ou autres machines a rythme 
pour remplacer la basse et la batterie. Mais 
je trouve ces moyens electroniques trop peu 
souples et flexibles. La basse et le rythme 
pour remplacer sont les nerfs d’une musique, 
il ne faut pas qu’ils soient raides et froids. Et 
puis, avoir d’autres musiciens aupres de moi, 
si peu nombreux soient-ils, est important car 
la musique devient tout de suite une commu¬ 
nication, elle nait done a la vie. II ne faut pas 
rester seul car alors on n’a plus envie de 
convaincre quelqu’un, on reste en soi, et cela 
denature le cote humain et telepathique de 
la musique. C’est pourquoi je demeure dans 
une optique de groupe et que je continue 
a y croire. II est vrai que j’ecris peu ou pas 
du tout pour Yes, et que je realise en solo 
mes compositions, mais je suis un homme 
de claviers et j’ecris done des morceaux 
pour claviers, pas des morceaux pour tout 
un groupe. C’est ce qui explique que je sois 
surtout un instrumentiste avec Yes et que je 
reserve mes compositions a ma carriere solo. 
Mais cela ne veut pas dire que j’ai au fond une 
vocation de solitaire. Je crois qu’il doit exister 
en parallele une musique de groupe qui soit 
vraiment une reunion telepathique d’ames et 
une musique individuelle qui soit votre propre 
reflet. L’existence simultanee des deux 
choses dans la carriere d’un musicien est 
I’ideal pour qu’il conserve son equilibre. Je 
ne denigre pas les experiences en solitaire. 


Je trouve que I’album de Jon Anderson est 
tres beau parce qu’il vient de son fort inte- 
rieur, qu’il est authentiquement lui, mais il 
ne faut pas que la musique soit uniquement 
interieure. Elle doit etre a la fois interieur et 
exterieure. Et c’est ce que j’ai toujours essaye 
de faire. On a parfois voulu me presenter 
com me un tyran, un roi des claviers, mais le 
fait que je ne m ’engage pas dans la carriere 
en solitaire montre le contraire. Si je multiplie 
les claviers autour de moi, ce n’est pas pour 
en mettre plein la vue, mais parce qu’ils ont 
tous leur necessity. Pourquoi se limiter ? Mais 
cela ne veut pas dire que je cherche mon 
independence ou un quelconque despotisme. 
Je ne suis qu’un pianiste-organiste, et je n’ai 
pas /’ambition d’etre un homme-orchestre. 
Chacun sa speciality je pense, si I’on veut 
continuer a vraiment faire vivre les instru¬ 
ments. Si des gens veulent tout remplacer 
par le synthetiseur ou jouer de tout, cela ne 
doit pas empecherles autres de jouer comme 
avant. Je suis pour la multiplication des 
musiques et non pour la domination d’une 
seule forme. C’est pourquoi j’ai une activite 
de groupe et une carriere solo. Les deux se 
competent et je pense continuer ainsi.» 

Voici done un avis contraire. Mais faut-il s’en 
etonner, puisqu’il provient de ce qu’on pourrait 
appeler un virtuose a I’ancienne, quelqu’un 
qui joue d’un instrument et compose en 
fonction de lui et non pas en fonction d’une 
idee plus abstraite de la musique. Nous en 
sommes au point ou deux ecoles de musi¬ 
ciens radicalement differents se retrouvent 
aux commandes des memes instruments, et 
en usent pour les uns comme dans le passe, 
pour les autres avec des idees differentes et 
une volonte de decouverte. On voit tout de 
suite a qui I’avenir appartient. 



On aurait pu croire que Richard Pinhas, 
seigneur d’Heldon, se serait lui aussi engage 
resolument dans la voie de la creation 
solitaire. Guitariste accompli (et comment 
cela ne serait-il pas quand on s’est jure de 
sonner aussi bien que Fripp ?), honnete 
clavier, maitre des sequenceurs et des autres 
alambics electroniques, il pouvait tout faire a 
lui seul, et c’est d’ailleurs ce qu’il a fait sur 
le beau «Rhizosphere» pour la majorite des 
morceaux. Mais, curieusement, Pinhas reste 
tres attache au groupe. 

«Ce qui compte, c’est I’unite. Que je sois 
seul ou que le groupe soit reuni, I’unite est 
la meme. Le groupe n’est pas construit sur 
le mode de I’heterogeneite mais sur celui de 
/’homogeneity. C’est une unite cellulaire, un 
tout. Je congois que la musique ne puisse 
provenir que d’une seule source, mais cette 
source unique peut etre faite d’un ou de 
plusieurs elements soudes dans une unite 
cellulaire animee par une giration interne. 
Les gens pensent habituellement que Pinhas 
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et Heldon, c’est la meme chose. Mais pas 
du tout. Je fais des choses personnelles, 
et cela n’a rien a voir avec Heldon. Avec le 
groupe se forme un champ d’experimentation 
ou ma personnalite n’est plus a considerer 
en soi mais dans un jeu de reactions quasi 
chimiques au sein de I’unite organique indi- 
viduellement non differenciees. L’optique est 
tres differente. Heldon est un ego; j’en sui un 
autre, et aucun des deux n’exclue I’autre. 

Je n’ai me pas tenement tous ceux qui 
veulent tout faire a eux seuls, dans un 
dessein delibere. Je trouve que cela releve 
de la pathologie, d’une monstrueuse tyrannie 
de I’ego, exercee vis-a-vis de lui-meme. En 
operant ainsi, I’ego sort de lui-meme, se fait 
heterogene en voulant realiser ce qui ne lui 
appartient pas en propre, il n’y a plus I’unite 
fondamentale. Je pourrais faire des percus¬ 
sions, mais je serais alors etranger a moi- 
meme, alors que quand je joue avec Frangois 
Auger, il y a une unite totale, un tout indiferen- 
cie. Voila pourquoi je con side re qu’Heldon en 
tant que groupe m’interesse plus que le solo. 
Mais je congois que la plupart des autres 
groupe sont heterogenes et donnent plutot 
I’envie d’etre seul, consequence logique.» 

Effectivement, Heldon est un groupe assez 
exceptionnel, et Ton s’etonne que le succes 
ne vienne pas recompenser cette demarche 
si originale qui n’a rien a envier a celle du 
Dream ou de Schulze. Quant aux decla¬ 
rations «collectiviste» de Richard, si elles 
valent la peine d’etre retenues, elles doivent 
etre nuancees d’une remarque importante : 
Pinhas est le compositeur attitre, il prend en 
charge tout le travail melodique, les percus¬ 
sions sont ici un ajout. L’autonomie de Pinhas 
est done reelle. II n’a plus qu’un pas a faire 
pour etre un solitaire lui aussi, et, avec le 
temps qui va, il semble que ce sera bientot 
le cas. 

«L’autonomie... ou qu’on me 
change en hippopotame» 
(Lautreamont) 

Herve PICART. 
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1977.10 - Best n° 111: Critique «Going For The One», «Ni oui, ni non» 


Ni oui, ni non. 

YES - «Going For The One» 
(Atlantic WEA 50 379) 

Face 1 : «Going For The One» - 
«Turn Of The Century» - «Parallels» 
Face 2 : «Wonderous Stories» - 
«Awaken» 

Depuis le temps que Ton attendait 
ce nouvel album de Yes. I’on s’etait 
progressivement prepare a recevoir 
une oeuvre encore plus epoustouflante 
que «Relayer», vu le temps mis pour 
la realiser. Peut-etre est-ce la la raison 
pour laquelle «Going for the one» nous 
a d’abord degu. Si en effet on considere 
ce nouveau disque par rapport aux 
autres, relativement - et comment s’en 
empecher ? il denote, comme je 
I’ecris ailleurs, d’un recul dans I’audace, 
d’une sorte de coup d’arret imprime au 
processus de creation jusqu’alors en 
mouvement. Ceci ne signifie nullement 
que, dans I’absolu, «Going for the 
one» soit un mauvais disque, non. 
Au contraire, si I’on parvient a faire 
abstraction de ses regrets et de ses 
espoirs degus, I’album s’ecoute avec 
beaucoup de plaisir et Ton aimerait 
rencontrer plus souvent une musique 
aussi parfaite, et aussi capiteuse. Les 
reproches que nous adressons sont 
faits en comparant Yes a lui-meme, 
mais si I’on confronte ce disque a la 
production actuelle dans son ensemble, 
il se place evidemment bien au-dessus 
du commun. L’album debute par le 
morceau qui lui donne son titre, «Going 
for the one», et qui n’est ni plus ni moins 
que du rock, oui, du rock, bien appuye, 
avec une steel guitar qui n’en finit plus 
de glisser a la Duane Allman. II etait 
assez peu courant de voir Anderson 
ecrire de telles pieces, mais le voeu 
du groupe etait de retourner a une 
musique plus simple, ou du moins de 
sophistication moindre, car n’importe 
qui ne pourrait pas interpreter ce 
morceau. Des I’abord aussi, on note 
une difference essentielle au niveau des 
vocaux, que Ton retrouvera tout au long 
de I’album : alors qu’avec les «Tales» 
et «Relayer», ils formaient une sorte 
de recitatif pontue de choeurs, proche 
de I’opera, ici Anderson est revenu aux 
structures plus elementaires du rock 
song. D’ou sans doute cette impression 
que le disque est moins grandiose que 
les precedents, et moins ose. Ensuite 
vient «Turn of the century», signe 
Anderson/Howe/White, qui est sans 
doute la plus belle composition de la 


premiere face. Howe commence par 
ciseler delicatement le decor a la guitare 
acoustique, avec ce son hispanisant qui 
lui est caracteristique, puis a mesure 
que la latence se fait explosion, il passe 
a I’electrique, avec cette frenesie qu’on 
lui connait dans la fagon d’agglutiner les 
notes en myriades brasillantes. Arrive la, 
on commence a s’etonner d’ailleurs de 
la discretion de Wakeman qui assure fort 
sobrement derriere, preferant manier 
les colons de I’arriere-fond plutot que 
de s’imposer au premier plan comme il 
le faisait pour les histoires des oceans 
topographiques. La face 1 s’acheve 
avec une composition de Squire. 
«Parallels» qui n’apporte pas grand- 
chose en elle-meme mais confirme 
que I’experience des albums solos est 
effectivement reinseree dans le cadre 
du groupe. «Parallels» aurait certes pu 
figurer dans «Fish out the water», et 
Squire a transmis au groupe son idee 



d’utiliser I’orgue d’eglise, qu’il avait deja 
mise en pratique sur Hold out your 
hand». Wakeman s’est charge avec 
un plaisir evident de la chose, et il faut 
preciser que I’enregistrement s’est fait 
en etablissant une ligne telephonique 
entre I’Eglise des Planches et le Studio 
de Montreux, ce qui permettait de jouer 
directement sur I’orgue (!). La face 2 
debute par une autre adaptation d’une 
experience solo avec le «Wonderous 
Stories» d’Anderson qui est tout a fait 
du ton d’«Olias of Sunhillow» : une 
calme ballade ou sa belle voix etheree 
se promene comme un cygne de 
cristal. La encore, Ton est frappe par la 
legerete du propos musical : on goOte 
ici la fraicheur reposante de la musique 
alors qu’auparavant une ecoute de 
Yes vous laissait petrifie, comme si 
vous aviez vu passer une comete dans 
votre chambre. Mais, rassurez-vous, 
la comete finit enfin par surgir avec 
«Awaken», la longue piece qui couvre 
la quasi-totalite de la face 2. Ici, Yes 
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retrouve sa dimension exceptionnelle, 
les climats se succedent, on retrouve 
ces choeurs au rythme lancinant, 
les estocades electriques de Howe, 
les cabrioles de Wakeman (encore a 
I’orgue d’eglise), la fagon dont Squire 
sait creuser des abysses avec sa basse. 
Tout Yes nous est rendu dans sa plus 
vaste dimension pour un chef-d’oeuvre 
veritable qui rachete totalement le 
disque et en legitime I’achat, meme 
si le reste est nettement d’un niveau 
inferieur. De meme, si les solistes 
oeuvrent avec leur virtuosite habituelle, 
ils ne cherchent plus neanmoins a vous 
en mettre plein la vue (on est loin de 
«Sound chaser» !). Cela est surtout 
frappant avec Wakeman qui, finalement, 
ne nous gratifie d’aucun de ces solos de 
synthetiseur dont il avait le secret. Ici, il 
prefere visiblement le piano, ou le grand 
orgue, et ne superpose plus comme 
jadis les strates de claviers. Reellement, 
«Going for the one» est une recherche 
d’une simplicity nouvelle, comme si Yes 
avait senti que les demonstrations de 
virtuose risquaient de deboucher un 
jour ou I’autre sur un cirque sans autre 
fin que I’exhibitionnisme. De ce fait, le 
ton general de I’album est tres different. 
De plus, Ton y sent bien cette joie 
dont parle Anderson dans I’interview, 
une sorte de limpide beatitude et de 
tranquille assurance de bien-etre. 
«Going for the One» vous met bien 
dans votre peau, alors que «The 
Gates of Delirium» vous passait au 
lance-flammes. Peut-etre cette ecoute 
tranquille et decontractee d’un disque 
de Yes, chose a laquelle nous n’etions 
guere habitues depuis quelques 
albums, est-elle a la source d’un certain 
desarroi face a cette musique, qui n’est 
pas celle que nous desirions vraiment. 
Mais cette physionomie plus apaisee 
est certainement aussi pour le groupe 
un signe de sante : en allant moins vite, 
il risque d’aller plus longtemps, s’il faut 
en croire le proverbe. Bref, Yes voulait 
du changement, a tel point qu’il a meme 
renonce a faire appel a Roger Dean 
pour la pochette, et qu’il s’est confie a 
Hipgnosis. Curieusement, la musique 
se serait mieux accommodee a present 
des pastels de Dean que de ces rigides 
perspectives qui nous sont offertes. 
Toutefois, ce changement reste a 
prendre comme un recul, car Yes nous 
revient non pas autre, mais tel qu’il a 
deja ete, dans le passe. 

Le lecteur : - Mais alors, Picart, vous 
I’aimez ou non, ce disque, a la fin ? 

Le Picart: -Oui, oui...mais... 

Herve PICART 














th'ris .SQUIRE 


1977.12 - Best n° 113 : Chris Squire en couverture & reportage tournee US «Yesshows» 












Plus de trois ans sans Yes. Et puis on apprend que leur grande 
tournee mondiale passe par les scenes francaises debut 
m decembre. Alors, n’y tenant plus, Herve Picart 
K se precipite pour les intercepter sans retard. Ou 3 
;■! ga ? A El Paso, Texas ! Et il y retrouve la foi. 
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EL PASO 

Drole d’idee que d’aller voir Yes 
au Texas, non ? Surtout quand on 
pousse le vice jusqu’a intercepter 
le groupe non pas a Dallas, a 
Houston ou a Port Worth, mais 
carrement a El Paso, aux frontieres 
du Nouveau-Mexique et du Mexique 
tout court. Mais pourquoi pas ? 
D’autres ne connaissent de Paris 
que les pizzerias, ce n’est pas plus 
extravagant, a la limite. Je ne sais 
pas si vous imaginez tres bien ce 
qu’est reellement El Paso. Si vous 
croyez que la ville est restee telle 
qu’on nous la montre dans les 
westerns, c’est-a-dire une unique 
rue avec le saloon, la maison du 
sheriff, le general store et I’atelier du 
Croque-Mort, je crois qu’il vous faut 
reactualiser un peu I’idee que vous 
vous faites du Texas. El Paso compte 
en effet a present 700 000 habitants 
et comme visiblement les Texans 
ignorent, pour leur bonheur les 
habitations de plus de trois etages, 
je vous laisse imaginer la superficie 
de la ville. Un conseil : voyez 
grand. Pour ce qui est du celebre 
Rio Grande qui separe El Paso de 
Ciudad Juarez (ses turquoises, ses 


bordels, ses prix, ses Mex Oonald’s), 
je vous donnerais par contre I’avis 
contraire vue que ledit Rio ou 
nous vTmes tant de convois perdre 
pied lors de perilleuses traversees 
se traverse en cinq enjambees 
maximum. L’ambiance d’EI Paso est 
assez unique. On a I’impression d’y 
vivre dans une toute petite ville de 
province, mise aux dimensions du 
continent americain evidemment. 
Ici, pas de speed urbain, pas 
d’oppression. Les rues sont calmes, 
les gens semblent ignorer la hate, 
les grosses limousines passent au 
pas dans un glissementfeutre. Vous 
pourriez faire votre sieste en plein 
centre ville sans qu’on vous derange. 
II faut dire que le petit pere soleil se 
charge vite de vous mettre a failure 
mesuree du pays. Par-dessus les 
toits plats de la ville, les pentes des 
sierras brulent et meme I’ombre de 
Blueberry a renonce a s’y aventurer. 
Dans les rues, le folklore americain 
continue d’etre vecu avec cette 
naivete debonnaire qui etonnerait 
meme un New-Yorkais, et a plus forte 
raison un petit frogeater. La-bas, il 
ne manque plus que les chevaux 
pour que vous replongiez dans les 


temps heroi'ques. Les marchands 
de bottes font tranquillement fortune 
et lorsque vous rentrez dans un bar 
- chose assez frequente vu la chaleur- 
la premiere chose que vous voyez 
est une rangee de Stetson alignes 
le long du comptoir devant une 
rangee correspondante de Coors 
fumantes de fraTcheur. Un instant 
les yeux qu’on devine sous les 
Stetson viennent se poser sur vous, 
puis repartent contempler la boite 
de biere. Curieusement, les Texans 
n’ont pas du tout I’image indifference- 
provocation que les films leur ont 
donne. Plutot gentils, affables. Bien 
vite, la conversation se noue. Et 
lorsque vous leur racontez : 1° que 
vous etes frangais, 2° que vous 
repartez deux jours apres etre arrive 
de votre lointain et hypothetique 
pays, 3° que vous n’etes venu que 
pour un concert, 4° et encore, d’un 
groupe anglais, nos dignes Texans 
sortent des yeux exorbites et se 
demandent si apres vous n’allez pas 
remonter dans la soucoupe votante 
qui vous attend au coin de la rue, en 
face de chez Tony Lama. Ceci dit, le 
quidam texan connaTt Yes. Faites la 
meme experience dans le bistrot le 


-67- 





plus proche de chez vous : je doute 
que monsieur Leon soit aussi feru 
de rockienne culture. II taut dire 
que le rock a I’air tres prise dans 
ces regions, meme lorsqu’il n’est 
pas country. J’ai meme vu de I’autre 
cote du Rio Grande des affiches 
annongant un concert de Kiss dans 
les arenes de Juarez, ce qui ne doit 
pas etre triste. Et puis, les groupes 
de la-bas, d’ailleurs apparemment 
assez nombreux, ont des noms 
pas possibles : «Emiliano Zapata», 
«Viva la revoluzione !». Chicano- 
rock pas mort. Bret, I’ambiance 
n’etait ni romantique, ni britannique, 
et I’idee d’aller voir Yes le soir-meme 
au El Paso Coliseum avait de plus en 
plus quelque chose de franchement 
saugrenu. 

YESSHOWS 

«Yesshows» est le nom de la 
tournee mondiale de Yes pour cette 
annee, certainement leur plus grand 
tour a ce jour. 53 dates aux Etats- 
Unis, une trentaine en Europe, et 
ce d’affilee, avec un bref repit de 
quinze jours entre les deux series 
de concerts. Visiblement, le groupe 
a pris conscience qu’il s’etait 
absente trop longtemps et qu’il lui 
fallait a present mettre le paquet 
pour se reimplanter. II taut dire que 
la serie des albums solos puis les 
problemes de personnel, ensuite 
le long enregistrement de «Going 
for the one» I’avaient tenu ecarte 
des routes du show plus qu’il ne le 
fallait. Comme en plus «Going for 
the one», bon dans I’absolu mais 
decevant relativement au reste 
de la carriere de Yes, n’avait pas 
convaincu tout le monde, nos cinq 
anglais devaient non seulement 
montrer qu’ils etaient encore bien 
vivants, mais aussi qu’ils n’avaient 
pas pris un coup de vieux, et que 
leurs experiences solos n’avaient 
pas nui a leur unite, qu’ils etaient 
encore un vrai groupe et non pas un 


agregat de superstars poursuivant 
son association pour d’evidentes 
raisons de bien-vivre. Lourde tache 
que ce come-back. L’affaire fut 
minutieusement preparee, puisque 
le groupe et ses managers mirent 
pres de six mois pour monter et 
preparer cette tournee mondiale. II 
faut dire que Yes est I’un des groupes 
qui emportent le plus d’equipement 
et de roadies en tournee. Seuls 
peut-etre Emerson. Lake & Palmer 
peuvent aller plus loin qu’eux dans la 
debauche de moyens et d’hommes 
(ce qui d’ailleurs leur a coute fort 
cher lors de leur recente tournee - et 
echec - aux States). Yes se contente 
lui d’une trentaine de personnes, 
d’un jet prive, de plusieurs camions 
de gros calibre, de plusieurs tonnes 
de materiel. Presque une petite 
industrie. Le manager de Yes, Brian 
Lane, est d’ailleurs un vrai patron et 
il est connu dans tout le business 
pour n’etre pas precisement un 
rigolo. Pour ce tour, Yes s’est fait 
construire une nouvelle scene qui 
est une vraie petite perle, le decor 
est constitue de panneaux de 
gaze coloree aux contours inspires 
des dessins de Roger Dean. La 
transparence du materiau permet de 
changer les colons en modifiant les 
eclairages. Derriere eux, un grand 
ecran blanc sert de toile de fond. 
Les eclairagistes y projettent soit 
la couleur dominante de I’eclairage 
choisi, soit des films tres simples ou 
un seul sujet (planete, danseuse) 
se meut sur un decor fixe (nuages, 
cosmos etoile). L’effet est des plus 
jolis car Ton distingue ces films au 
travers des decoupures du decor. 
Les amplis sont enfermes dans des 
caissons au design metallique tres 
futuriste, tres droit, qui contrastent 
de la meilleure fagon avec le flou et 
le vaporeux des autres elements de 
decoration scenique. Le tout forme 
un adorable petit theatre, qui est un 
enchantement pour I’oeil lorsqu’on le 



decouvre pour la premiere fois, des 
le rideau leve. Yes a en effet place 
devant la scene un grand rideau 
de theatre, tout blanc, sur les plis 
duquel viennent jouer les faisceaux 
des projecteurs durant le prologue 
de d’Oiseau de Feu» de Stravinsky 
qui marque toujours I’entree en 
scene du groupe. Comme le disait 
Jon Anderson, il s’agit bien d’un 
show important mais non outrancier. 
L’on a nullement I’impression 
de decorum, seulement celle de 
joliesse et de bon gout. Au debut de 
la tournee americaine, Yes possedait 
egalement des lasers. Dans ce 
domaine, il fut I’un des tout premiers 
utilisateurs, et il fit notamment appel 
pour I’un de ses shows a Laser 
Graphies, la compagnie frangaise 
dont on ne dira jamais assez les 
merites. J’ignore si vous verrez ces 
lasers car Yes cessa de les utiliser 
a partir de San Francisco et ils ne 
fonctionnerent pas a El Paso. II 
faut dire qu’a la suite du concert de 
Frisco, un spectateura porte plainte: 
il aurait perdu I’usage d’un oeil en 
recevant un des faisceaux du laser 
sur la prunelle et il reclame trois 
millions de dollars d’indemnisation 
(!!!!). L’on sait que le faisceau laser 
est dangereux ; mais une fois divise, 
comme on le fait pour ce genre 
de light-show, il est absolument 
inoffensif. Toutefois, dans le doute 
et en attendant que la commission 
d’enquete decide s’il y a eu vraiment 
accident ou s’il s’agit simplement 
d’un simulateur un peu escroc, Yes 
a prefere se passer de ses rayons 
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de la mort. On le comprend. Cote 
materiel, on notait aussi quelques 
nouveautes pour cette tournee. 
Steve Howe a renonce a son arbre 
a guitares pour revenir a un systeme 
plus courant. il ne reste du dit arbre 
qu’une seule branche a guitare, pour 
les changements rapides de son. Jon 
Anderson, suite a ses experiences 
solos, prend desormais une part 
plus active a I’instrumentation : 
il joue davantage de guitares 
acoustiques, et il utilise aussi une 
harpe (il en usait assez sur «Olias 
of Sunhillow» et, ayant pris gout a 
la chose, il a integre cet instrument 
dans I’univers sonore deja large de 
Yes). Chris Squire dispose a present 
d’un deuxieme pedalier et d’une 
triple basse (basse a trois manches), 
meme s’il utilise le plus souvent sa 
vieille Rickenbacker. Alan White 
oeuvre sur un kit de plus en plus 
elabore cote percussions diverses. 
Ouant a Rick Wakeman, il dispose 
a present de tenement de claviers 
qu’il ne peut plus travailler sur un 
seul niveau. Ses instruments sont 
repartis sur deux plans differents ; 
relies par un escalier, et disposes en 
fonction de I’utilisation, si bien qu’il y 
a par exemple plusieurs Mini-moog, 
en haut et en bas (!). Yes a toujours 
ete un groupe tres technologique, 
et Ton ne peut pas dire que les 
choses vont en se simplifiant avec 
I’age. Telle est done la logistique des 
Yesshows 77. 



YES CHAUD 

Le El Paso Coliseum est un endroit 
largement aussi sordide que notre 
Pavilion de Paris. En fait, la plupart 
des grandes salles de concert 
americaines ne sont guere differentes 
de nos abattoirs si ce n’est que, 
evidemnnent, I’organisation y est 
meilleure et qu’on y a davantage le 
respect du bipede que du cote de la 
porte de Pantin. Ouant au public de 
Yes aux Etats-Unis, meme au Texas, 
il est nombreux et, ce n’est pas la le 
moins etonnant, tres tres jeune. Ce 
qui tendrait a donner tort a tous ceux 
qui pretendent que la musique des 
kids est le rock et que ce n’est qu’en 
vieillissant qu’ils en viennent a des 
choses plus intellectuelles. D’autant 
que quelques jours plus tard a New 
York je constatais que le public 
present au concert d’anniversaire du 
Jay Geils Band etait serieusement 
plus ride que celui de Yes. Ce soir-la 
je vis aussi au premier rang un jeune 
gaillard couvert de logos Yes des 
pieds a ta tete qui prenait son pied 
avec Peter Wolf et son rock canaille, 
chose impossible a imaginer en 
France (tout simplement parce 
que nos rockers ne permettraient 
pas ga et feraient une grosse tete 
a I’inconscient personnage). II est 
affreux de voir que le retard que 
nous avons sur les pays anglo- 
saxons ne se rattrape toujours 
pas de ce point de vue. II faisait 
chaud, ce soir-la a El Paso, et je 
me demandais comment Yes allait 
bien pouvoir s’y prendre pour placer 
sa musique dans une atmosphere 
aussi eloignee de la sienne. Cela ne 
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fit pourtant pas probleme. A peine 
le ceremonial commence, I’Oiseau 
de Feu entame, les premiers jeux 
de lumiere mis en place, la magie 
opera d’un coup et tous les Frangais 
presents oublierent d’un coup que le 
Rio Grande etait si proche. Le lever 
du rideau les plongea dans la feerie 
d’un autre monde, tout reve tout 
pastel. Excepte Rick Wakeman. les 
Yesmen semblent n’avoir pas change 
par rapport a ceux que nous vTmes 
en 74 au Palais des Sports. Les 
tenues sont les merries, les visages 
toujours aussi anglais, les regards 
encore plus doux. Chris Squire qui 
en debut de tournee sur la cote Est, 
arborait un etrange costume zebre 
en etait revenu a une mise plus 
froufroutante : son image classique. 
Seul Wakeman se singularisait, 
evidemment. II portait un costume a 
mi-chemin entre Merlin I’Enchanteur 
et Roy Rogers, texan version 
cosmique. En voila un que le ridicule 
ne semble guere affecter. Et puis, 
ce n’est pas plus mal finalement : 
cette allure de clown desacralise 
sa fonction de sorcier des claviers 
et tempere I’academisme d’un 
style cedes chaud et virtuose mais 
guere novateur. Le show debuta 
par «Parallels», le morceau le plus 
insignifiant de «Going for the one». 
C’est bien bon pour une mise en 
place et pour entamer une bonne 
ascension emotionnelle, il vaut 
mieux ne pas partir de trap haut. 
Cela nous permit toutefois de nous 
replonger dans I’ambiance Yes, 
(de nous rehabituer a ce jeu de 
basse agressif de Squire qui vous 




plante ses lourdes lames dans le 
ventre et attaque si sechement ses 
cordes qu’on croirait qu’il veut les 
cisaller, de renouer avec la virtuosite 
echevelee de Steve Howe qui n’a 
perdu ni sa stupefiante virtuosite ni 
cette fagon qu’il a de vouloir explorer 
en meme temps tous tes recoins de 
son manche chaque fois qu’il part 
en solo. Howe possede vraiment un 
style curieux, peu melodique, plutot 
visceral, faisant un peu penser a 
une certaine technique de sax que 
de free-jazz mit a la mode. Le Howe- 
sound en quelque sorte, guitariste 
des tortures plutot que des extases. 
Une fois achieve «Parallels», tout 
etait parfaitement en place et I’on put 
passer a du grand Yes avec «Your 
move/I’ve seen all good people» 
une reprise fort bien venue d’un des 
titres-fetiches de «Yes album». La 
balance etant parfaite, ce morceau 
permit de deguster cet equilibre des 
voix qui fut toujours une des grandes 
reussites de Yes (mais meme 
cela Sarcastle a su le reproduire ! 
A qui se fier maintenant ?) 
Anderson en medium, Howe un 
peu en dessous, Squire un peu au- 
dessus: I’ensembleestangelique. Et 
la piece n’a pas pris une ride ; le son 
Yes, etant par excellence degage 
de toute preoccupation de mode 
semble devoir faire son chemin dans 
I’eternite. L’on etait done monte d’un 
degre, le morceau suivant nous fit 
passer au travers du plafond puisqu’il 
s’agissait ni plus ni moins que de 



«Close to the edge». La version qui 
nous fut proposee a El Paso montra 
que si le groupe n’a pas vieilli, il a 
considerablement muri. «Close to 
the edge» s’est enrichi (oui, cela etait 
encore possible), s’est perfectionne, 
un peu comme a «Supper’s ready» 
chez Genesis. Les cinq Yes ont 
approfondi leur recherche sonore, 
et le resultat est d’une admirable 
profondeur. Anderson a pris de 
I’assurance au fil des ans et sa 
voix qui, si elle etait originale, n’en 
paraissait pas moins un peu grele 
par le passe, est devenue plus ample 
et plus chaude. Le jeu plus enroule 
d’Alan White a donne davantage de 
liant au morceau. Wakeman surtout 
a fait des progres. II a gagne en 
efficacite ce qu’il a perdu en frime, 
et tout le monde en profite. Moins 
de mouvements de cape, au propre 
comme au figure, plus de precision, 
un serieux constant malgre des 
allures de lutin echappe d’un Walt 
Disney, un jeu notablement plus 
riche. Avec «Close to the edge 
77», nous retrouvions notre Yes. 
Et e’etait comme si lui aussi se 
retrouvait. Sur scene, ce n’etaient 
que dins d’oeil, regards charges 
de connivence et de malice, petits 
signes de joie : tous les symptomes 
d’une complicite redecouverte apres 
des annees d’individualisme. II fallait 
voir Squire hilare venir provoquer 
White ou Wakeman. Yes heureux, 
cela faisait beaucoup de bien a voir. 
A propos, qui disait que ce groupe 
n’est compose que de pisse-froid 
distillant une symphonie frigide ? II 
y a de I’energie, du swing et de la 
bonne humeur ailleurs que dans 
le rock’n’roll, il serait quand meme 
temps de daigner le reconnaTtre 
et de cesser de separer le monde 
en bons vivants (les rockers) et 
en introvertis (les progressistes), 
distinction a peine orientee s’il en 
est. Yes chaud. Brulant meme. 

THE ONE 

II etait temps de passer au nouveau 
Yes, celui de «Going for the one», 
et le show repartit en douceur sur 
«Wonderous stories», un morceau 
qui, a la lumiere de «Olias of 
Sunhillow», signifie bien qu’il est 
typique d’Anderson, mais aussi, 
que le meme Anderson s’est trouve 
un style vraiment personnel, ce qui 
n’apparaissait pas du temps ou il 
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ne composait qu’en fonction du 
groupe. Bien mis en valeur par un 
petit film cosmique, cette piece est 
une petite bulle de fraicheur et de 
poesie lachee dans la fournaise d’un 
show qui ne lesine pas sur I’energie. 
Pour repasser de I’acoustique 
a I’electrique, un seul morceau 
s’imposait en guise de transition, le 
merveilleux «Turn of the century», et 
ce fut bien lui qui vint. Howe, pour la 
scene, a considerablement allonge 
le prologue a la guitare acoustique, 
ce qui nous reapprend au passage 
que Steve excelle dans deux 
techniques aussi differentes que 
I’acoustique et I’electrique, et qu’il 
n’est pas seulement un virtuose mais 
egalement un type pourvu d’une 
etrange sensibilite, effervescente et 
brouillonne, presque rimbaldienne. 
«Turn of the century» est egalement 
I’occasion de redecouvrir Rick 
Wakeman, le Wakeman de 77, 
moins esbrouffe, oeuvrant en 
douceur au Polymoog, ayant 
renonce a ces cabrioles au Mini- 
Moog dont il avait fini par abuser. II 
joue egalement davantage de piano, 
dans un style plus coule, moins 
emersonnien qu’auparavant. Une 
evolution qui relance I’interet autour 
d’un personnage souvent conteste. 
Tout cela uni fait que «Turn of the 
century», s’il n’est pas, de par sa 
nature, le morceau le plus percutant 
des Yesshows, est sans doute celui 
que Ton apprecie le plus au fond de 
soi-meme, tant il est delicat, ouvrage 
comme un bijou ancien, et excitant 
de par son melange d’inspirations 
(baroque, planant, concertant mais 
avec choeurs). L’on en revient 
ensuite a d’autres pages anciennes. 
Le show est en fait fonde sur un 
melange de morceaux anterieurs a 
«Tales from topographic oceans» et 
d’extraits de «Going for the one». 
Done pas de «Relayer», ce qui est 
un peu dommage pour le public 
frangais qui n’eut pas, a la difference 
des americains, la chance de voir 
le «Relayer show» avec Patrick 
Moraz. «Yesshows» est en fait un 
«Yessongs» qui tiendrait compte du 
dernier album. C’est pourquoi «Heart 
of the sunrise» et le sublime «And 
you and l» succedent a «Turn of the 
century». L’ambiance remonte alors. 
Howe, Squire et Wakeman fouettent 
I’air de leurs moulinets musicaux et 
le Coliseum recommence a bouillir 




furieusement. Steve se jette alors sur 
sa pedal steel guitar et, en quelques 
glissendi rageurs, entame «Going 
for the one». Cela fait toujours une 
curieuse impression d’entendre 
Yes jouer un morceau si proche du 
rock conventionnel. Non pas qu’il 
n’y reussisse pas, au contraire. Les 
rythmes, les choeurs, les solos, tout 
est parfaitement convaincant. Mais 
c’est plutot ce sentiment que ces 
anges sont descendus de leur petit 
nuage pour jouer a des jeux presque 
trop terrestres pour eux qui trouble. 
Peut-etre est-ce d’ailleurs pour 
dissiper ce trouble que Yes enchaine 
avec le dernier morceau du show : 
«Awaken», une piece tres Yes, elle, 
et la plus aventureuse de ce dernier 
album si prudent. Howe semble 
alors devenir fou furieux et Ton ne 
distingue plus qu’un manche et 
qu’une tignasse pris de convulsion, 
emettant des crescendos a faire 
sortir tout le pandemonium des 
enters. Wakeman, a I’autre bout de 
la scene, parcourt son orgue avec 
assurance, regrettant sans doute de 
ne pouvoir amener sur scene I’orgue 
d’eglise qui donne un son si plein a 
la version studio. La partie calme qui 
separe les deux phases du morceau 
a ete elle aussi allongee, ce qui 
permet a Anderson de prendre un 
solo de harpe qui sonne comme une 
pluie d’ete sur un etang reveur. Le 
show s’acheve dans la douceur et la 
feerie. Mais tout le monde sait bien 
qu’il s’agit d’une fausse fin. Avec 
«Starship trooper» et «Roundabout» 
pour rappel, c’est une nouvelle 
bouffee d’air torride qui emplit le 
Coliseum. Et Ton se met a danser 
dans les allees. Oui, a danser. 
Musique intellectuelle, hein ? Car il 
faudrait etre de glace pour resister au 
tempo d’acier de ce «Roundabout» 
que Squire, decrement un des plus 
grands bassistes de ce temps avec 
Clarke, martele comme un dement. 
Chris est d’ailleurs tout au long 
du show le heros de la fete avec 
Howe. Anderson garde son flegme 
habituel, et Wakeman, deception 
pour ses fans, a decide qu’il avait 
passe I’age de faire des clowneries. 
C’est assez rare de voir un bassiste 
qui ne reste pas au garde-a-vous 
dans I’ombre du batteur pour etre 
souligne. Quand la lumiere revint, 
on decouvrit avec stupeur que le 
monde exisitait encore. Dommage. 


Les gosses etaient ruisselants de 
sueur comme s’ils sortaient d’un 
gig du Quo. Dans les couloirs du 
Coliseum, les policiers texans avec 
leurs Stetson et leurs colts luisants 
avaient I’air de venir d’une autre 
planete. En fait, c’etaient nous qui 
debarquions d’ailleurs. 

Conclusion : si Yes n’a pas tenu 
toutes ses promesses avec 
«Going for the one», il reste par 
contre the One des qu’il s’agit 
du show. Son spectacle est bati 
avec une grande intelligence, 
les effets visuels sont sans 
exces, le choix des morceaux 
satisfaisant. Mais Ton retient 
surtout cette peche etonnante 
du groupe qui se demene autant 
qu’a ses debuts, Wakeman 
excepte (mais la, c’est aussi 
un bien). Au contraire de Pink 


Floyd qui s’encroute, Yes 
continue a se donner comme un 
beau diable et ne lesine pas sur 
son energie. II n’est done pas 
douteux que le groupe, a Tissue 
de cette tournee, va revenir au 
premier plan, ce qui ne sera pas 
le cas de Donovan qui assure 
la premiere partie et offre, lui, 
une bien triste image (c’est un 
art difficile que de bien vieillir, et 
ce probleme, comme tout passe 
vite, est deja celui de la rock 
music). Bref, vous allez bientot 
vous regaler d’un spectacle 
tout a fait exceptionnel. Ne le 
manquez surtout pas, il pourrait 
leur reprendre la fantaisie de 
nous oublier pendant trois 
nouvelles annees. Yessirs. 

Herve PICART. 
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1977.12 - Rock & Folk n° 131 : Actualites «Poussiere d’or» 



STEVE HOWE 

Qui eut mise un penny sur Yes ? 


poussiere d’or 


Resume des episodes precedents, ou 
Yes comme archetype d’une certaine 
categorie de groupe de la premiere 
moitie des annees 70. C’etait en 
fait encore en 67, dans un petit 
club de Wardor Street (Marquee ?) 
ou jouait un groupe, les Warrios, 
dont le principal merite, sinon le seul, 
etait d’avoir en son sein un chanteur 
a personnalite, avec des intonations 
et une voix alors remarquable- 
ment inusitees. Jon Anderson. La 
rencontre se fit alors, sur I’argument 
d’une admiration commune et incon- 
ditionnelle pour Nice et ses premiers 
emules «classisants», avec Chris 


Squire, Bill Bruford, Tony Kaye et 
Peter Banks. 1970. Une de ces 
annee de peur qui ponctuent a inter¬ 
vals plus ou moins reguliers, non 
pas 1’evolution de la musique mais 
les mouvements de son «business». 
Peur d’affronter un renouvellement 
imminent du public et de son gout 
sans les armes adequates. Periode 
pionniere pour le commerce de la 
musique ou, a peine embaumes 
les premiers heros morts d’une 
epoque revolu (Jimi Hendrix, Brian 
Jones, Janis Joplin) et referme le 
tiroir-caisse longuement alimente 
par les interminables retombees 
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de Woodstock, apparaissait le 
besoin d’une lymphe renouvelee, 
la necessite de sortir au grand jour 
les demi-dieux de demain. Inutile 
d’ajouter qu’alors il fut aise a une 
foule de groupes de se faire enga¬ 
ger. Heureusement pour Yes. Deja, 
en 1969, un premier album bancal 
et indecis ou se cotoient fantasmes 
emersonniens, inevitables detours 
par Liverpool et velleites califor- 
niennes mal resolues. Annee de la 
peur aussi pour toute une nouvelle 
vague de musiciens : celle d’aban- 
donner le havre paisible, mais en 
voie de decrepitude, de la chanson 




traditionnelle et des conventions 
encore solide (theme/vocaux/solo/ 
da capo). De «Time And A Word», 
un an plus tard, on peut ne retenir 
que le jeu de basse de Chris Squire, 
le premier de la bande a s’averer 
un instrumentiste plein d’avenir, 
compare a la timidite, a I’incerti- 
tude, voire a I’incompetence de ses 
pairs. Autre aspect remarquable 
et plus fondamental : I’evidence 
d’une volonte de se personnali- 
ser, la recherche d’une identite, la 
construction embryonnaire d’un 
style. Mais Yes n’a pas encore 
assure les moyens de sa strate¬ 
gic. Disque inegal et confus ou les 
meilleurs moments sont comme des 
basses perdues dans un combat 
desordonne... Et puis c’est I’epoque 
de «ln The Court Of...» (une autre 
dimension). 

Si Ton s’arrete un instant a de 
telles comparaisons, les certitudes 
vacillent: pensez un peu, c’est aussi 
I’epoque du «Mercator Projected)) et 
du «Snafu» d’East of Eden, groupe 
coherent de virtuoses pleins d’idees 
nouvelles. A cette epoque, rien de 
tout cela chez Yes : sans coherence 
ni competence, des idees avor- 
tees. Qui eut mise un penny sur les 
chances de Yes dans la course au 
succes ? 

«Time like gold dust brings mind 
down» : «le temps comme une pous- 
siere d’or renverse les certitudes» 
(avec un peu de liberte). Le «Yes 
Album» contraint a la revision de 
toutes les convictions. D’une longue 
suite d’aventures anonymes (The 
Syndicate, Inn Crowd, Tomorrow, 
Bodast) surgit Steve Howe pour 
sauver le groupe de la crise. La 
trilogie est formee qui constituera 
le noyau vital de Yes. Yes naTt 
une seconde fois. «Yes Album», 
«Fragile», et «Close To The Edge» 
sont trois moments d’un meme 
mouvement vers plus de substance, 
de couleur, d’unite et de force. En 
ce temps de bouillonnement creatif 
(«Lisard», «Aqualung», «Aquiring 
The Taste»), rien n’est laisse au 
hasard. Tony Kaye sera carrement 
vire car, dira Anderson, pourtant 
personne affable : «ll posait ses 
doigts n’importe ou !». Ces disques 
se vendent, et de mieux en mieux. 
C’est un etonnement: difficile d’ima- 
giner les teenyboppers reprenant 
en choeur «A Venture» ou «Siberian 



Khatru», les tendres adolescentes 
mouillant leurs culottes pour la frele 
figure du petit Anderson, visage 
timide aux traits irreguliers. Mais, 
certainement, la est la cle du succes 
grandissant, alors, du groupe : il est 
en phase avec un public nouveau 
qui se definit en reaction contre 
les «revivals» et autres strata- 
gemes, peut-etre un public avide 
d’etre reconnu socialement comme 
«cultive», proclamant haut et fort 
son droit a une culture autre qui ne 
vive ni d’expedients spectaculaires, 
ni de vieilles formes et idees ressas- 
sees sans jamais avoir ete dige- 
rees. Yes a tout simplement muri 
au moment opportun. Cette epoque 
de communication totale est pour 
lui celle de I’epanouissement d’une 
musique excitante et aventureuse. 
En meme temps, les contradictions 
se nouent et, comme dirait feu Mao, 
ce sont elles qui portent en leur sein 
les forces du progres et celles de la 
destruction. Steve Howe aime alors 
a proclamer son ignorance du passe 
musical/culturel dont les traces 
sont pourtant si evidentes dans 
son travail. Ce n’est pas la seule 
des contradictions qui «animent» 
le groupe. Mais alors Yes les trans- 
cende sans les resoudre - Yes 
comme entreprise essentiellement 
positive. Musique comme recherche 
d’un equilibre : ni I’agressivite sterile 
et individualiste du hard-rock, ni la 
sotte vacuite de la pop-chanson- 
nette post-beatlessienne, mais un 
travail precis de recherche, d’obser- 
vation et de synthese, qui efface 
de I’expressivite et du style toute 
trace de metaphysique negative 
et trouve son apogee dans I’admi- 
rable «Close To The Edge». C’est 
alors que Yes decouvre les longues 
plages et report le sournois appel de 
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l’«CEuvre». Dans I’histoire recente 
du groupe, I’equilibre se fait plus 
labile, se brise et se retablit: action/ 
reaction/explosion/resolution. Yes 
a vaincu les forces productives : 
technicite (tout comme la technolo- 
gie) n’est plus la limite «historique» 
contre laquelle se brisent, telles des 
vagues, emotions et reves. Tout est 
possible. Et paradoxalement, c’est 
alors que se devoile la profonde 
sincerity des musiciens. 

Les «Tales» et «Relayer» seront des 
echecs non pas musicaux (loin de 
la), mais humains. Epreuves cathar- 
tiques bien plus qu’artefacts, qui 
permettront au groupe de survivre 
a un fracas publicitaire aussi toni- 
truant que tardif (meme processus 
chez Jethro Tull, alors que Genesis 
se scinde et que Crimson se demet). 
Jamais avant «Relayer» la tension 
n’aura ete aussi forte, pressenti- 
ment de la catastrophe - au sens 
litteraire de denouement - a travers 
une violence incompatible avec 
deontologie du groupe. Parce que 
les personnages sont authentiques, 
apres «Relayer» (comme apres «ln 
Camera» de Hammill) ne pouvait 
survenir qu’un «evenement hetero- 
gene», une cesure. Ce fut un blanc. 
Si la periode precedente fut la plus 
feconde, celle-ci, par ses tatonne- 
ments et ses ambigui'tes memes, est 
la plus interessante, dominee qu’elle 
est par une volonte de depassement 
de soi si forte qu’elle emmenera les 
protagonistes a I’epuisement et a la 
stase. Le «mouvement» qui est vie, 
evolution, conscience, histoire - le 
mot qui revient si souvent dans les 
textes de Yes -, ce mouvement s’ar¬ 
rete alors. 

Deux ans plus tard : de la revolution a 
la resolution. «Going For The One». 
Est-ce «en quete de l’unique», ou 
«a la recherche de la perfection)) ? 
La perfection semble plus proche, 
la recherche moins avide. Quelque 
chose a change, encore indefinis- 
sable : the Beauty, not the Beast. 
N’est-ce pas la perte du mouvement 
meme ? Achievement ou negation ? 
Yes semble bien entre dans la mer 
de la tranquilite, une sereine beaute 
sans ecarts ni preciosite, a I’image 
meme de sa personnalite. 

Jean-Marc BAILLEUX. 


1977.12 - RTL ROCK NEWS : Annonce «C’est pas trop tdt» 




YES!YES!YES!YES! 


DEC77 


LOCATION 


Concerts Pav. de Paris : RTL/Pav. de Paris/3 FNACS/ Joseph Gibert/Magasins VITT 


74- 






C’est pas trop tot. Depuis 
combien de temps n’etaient- 
ils pas venus chez nous ? 
Trois ans, quatre ? Depuis 
trops longtemps en tout cas. 
Et pour reparer cette trops 
longue absence, YES a decide 
de faire une petite incursion 
en province. C’est ainsi 
qu’ils seront le 2 decembre 
a Colmar, le 4 a Lyon et 
les 5-6 a Paris. C’est sans 
aucun doute l’evenement 
de cette fin d’annee. Apres 
les divers changements qui 
affecterent son personnel, 
YES se retrouve plus fort que 
jamais avec ses musiciens 
aujourd’hui retrouves. 

Inspiration, finesse et 
technique, voila ce qui 
caracterise les geniaux 
Chris Squire, Steve Howe 
et Rick Wakeman. Quant a 
Jon Anderson, il reste ce 
chanteur deroutant dont la 
voix ne semble connaltre 
aucune defaillance, meme 
dans les situations musicales 
les plus delicates. YES fait 
parie de ces (rares) groupes 
qui se bonifient toujours et 
repoussent constamment les 
limites de la perfection. Un 
grand rendez-vous a ne pas 
manquer. 


Donovan 

letroubadour 

Decidement ces soirs-la 
seront des fetes puisque, en 
premiere partie des concerts 
de YES, nous aurons le 
plaisir de retrouver un ami 
de longue date : DONOVAN. 
Le troubadour anglais s’etait 
arrete de faire de la scene 
quelques annees mais, 
pendant ce temps, personne 
ne l’a oublie. Showman 
etonnant d’aisance, il n’a 
pas son pareil pour tenir une 
salle, seul avec sa guitare. 
Il a meme -tenez vous bien- 
reussi a faire chanter le 
public de l’Olympia. 













































1978.01 - Rock en Stock n° 7 : 
Critique «Criminal Record» 



RICK WAKEMAN’S 

« Criminal Record» 

Aet M CBS - AMLK 64660 
(PARUTION 1977) 

Rick Wakeman, claviste de Yes, 
I’homme aux innombrables claviers 
sort un nouveau LR Le titre : «Rick 
Wakeman’s criminal record» constitue 
une petite grugerie en passant. II 
signifie «le disque criminel de R.W.» 
mais aussi «archives criminelles de 
R.W.» comme le precise un encart de 
la pochette interieure. II s’est adjoint 
deux vieux comperes, puisqu’ils 
viennent du Yes, en les personnes 
de Squire et White. De prime abord, 
le disque parait etrange. Et puis, plus 
vous avancez dans I’exploration de la 
pochette et des sillons, plus la chose se 
precise. La plupart des morceaux sont 
explicites sur la pochette interieure 
; du moins leurs themes. Si parfois 
on visualise aisement les images 
surgies de I’ecoute et leur rapport 
a I’idee dominatrice du morceau, 
comme dans «Chamber of Horror», il 
est beaucoup plus delicat de suivre la 
meme demarche avec d’autres titres, 
tel «Breathalyser». 

Ce LP n’est une apologie ni du crime, 
ni de la justice, mais plutot une satire 
des mecanismes liant ces deux 
actes : assasiner-juger. De quels 
droits peut-on juger et appliquer une 
sanction definitive ? (puisqu’il s’agit 
d’executions comme il est souligne 
dans le paragraphe «criminal record»). 
Sur une photo Wakeman a classe les 
differents titres (qui sont aussi bien des 
«affaires») dans des flacons sentant 
bon la societe liberate avancee et les 
preuves materielles scientifiques de sa 
justice. Toue la panoplie du parfait petit 
detective ezst sous vos yeux depuis la 
fameuse loupe jusqu’aux empreintes 
digitales revelees en passant par la 


lumiere U.V. et les eprouvettes. C’est 
egalement le sujet de «Breathalyser». 
(Vous savez, c’est ce petit ballon 
dans lequel vous soufflez sur le bord 
des routes pour detecter si vous etes 
ou non sous I’emprise de certaines 
drogues legates). 

Un titre, rappelant beaucoup de 
par sa conception certains styles 
de musiques classique, tel Wagner, 
n’utilise pas moins de 43 choristes ! II 
s’agit de I’histoire de Judas I’lscariote, 
celebre compagnon de Jesus. 
D’ailleurs, a cause de ses morceaux 
d’orgue, minimoog, polymoog..., il 
aurait pu s’appeler «By courtesy 
of E.L.P.» ou «Another one from 
Emerson» et on y aurait vu que du feu. 
II s’agit done bien d’un concept album 
qui gresille sous votre Shure. Bourre 
de clins d’oeil a la justice, aux criminels 
et a tous leur instruments. De clins 
d’oeil, de langues tirees et de pieds au 
cul. Mais le tout bien soigneusement 
empaquete, d’une certaine classe, 
beaucoup plus souple et aeree que 
dans quelques LP precedents. Voila. 

Elli ZYLBERMAN 


1978.01 - Rock en Stock n° 7: 
Critique «Feel good to me» 



BILL BRUFORD 

«Feel good to me» 

REF : POLYDOR A 2310 579 
(PARUTION 1977) 

Bill Bruford, vous connaissez ! II a joue 
de la batterie derriere ce qu’il y a de 
plus monumental dans le pop-musique 
de ces dix dernieres annees ; soit : 
Yes, Genesis, King Crimson, Gong, 
excusez du peu ! Voila done I’album 
solo du batteur mercenaire. Vous vous 
dites : cela va etre une succesion de 
demonstrations techniques et de solos 
de batterie. La barbe quoi ! Eh bien 
vous avez perdu. 

A I’ecoute de cet album, il apparaTt 
clairement que Bruford est un homme 


intelligent. Pourquoi ? Why ? Warum 
? Porque ? (pic). Simplement parce 
qu’il a evite tous les pieges inerants 
a ce type d’entreprise, et mis tous les 
atouts de son cote. 

Mais commengons par le 
commencement. 

ACTE I : LA POCHETTE 

Scene I : Morceaux et musiciens. 

Le verso du disque comporte la liste 
de tous le morceaux ; pour chaque 
plage est indiquee : la duree, le nom 
du compositeur de la musique, de 
I’auteur des paroles. II y a aussi la 
liste des musiciens, les intruments 
joues, le nom de I’ingenieur du son, du 
responsable materiel, du producteur, 
du photographe, etc..., etc. On apprend 
egalement quand la musique a ete 
compose, et quand, et ou, le disque 
a ete enregistre. On apprend aussi, 
etc..., etc..., etc. 

Scene II : L’article de fond. 

II y a en effet un article de fond, qui 
rappelle ce qu’a fait Bill Bruford dans le 
passe. On nous rememore egalement 
les antecedents des autres musiciens 
jouant sur I’album ; enfin on nous 
precise dans quel esprit a ete fait le 
disque. Cet article est clair, interessant 
et precis (pas le mien, celui de la 
pochette). A I’interieur du disque, il y a 
la photo des musiciens. 

Scene III : Et alors ? 

Bill Bruford s’est entoure 
principalement de Dave Stewart (ex 
Egg, ex Hattfield and the north) et de 
Allan Holdworth (ex Soft machine). 
Bref, des musiciens qui lui ressemblent 
: bourres de techniques, et ayant connu 
de nombreux courants musicaux. II 
a su ainsi evite I’ecueil consistant a 
s’entourer de musiciens de studios : 
souvent des betes de technique, mais 
sans motivation, ni idee. Bill Bruford ne 
sait pas chanter; aussi il a fait appel a 
Annette Peacock. 

Conclusion Voila certainement 
la pochette qui apporte le plus 
d’informations de toute I’histoire de la 
pop-musique. 

ACTE II : LA MUSIQUE 

Scene I : Verdict des baffles. 

C’est une musique melodique, 
inspiree, souvent chantee, et au 
rythme elabore. Comment est-ce 
possible ? Tout simplement parce que 
Bruford, batteur virtuose, compose sa 
musique au piano, note apres note. 
Aussi il n’y a aucune improvisation 
dans ce disque. De meme Bill Bruford, 
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drummer celebrissime, n’execute 
aucun, vraiment aucun solo de 
batterie sur toute la duree du disque 
(extraordinaire, non !). Pour motiver 
ses acolytes, Bruford les a associes a 
la composition de la musique. Stewart 
(avec Bill), co-compose 3 morceaux, 
Annette 1. 

Mais, mais, mais, mais alors !!! 

Pas de solo ! Pas d’impro !! Mais qu’y 
a-t-il dans ce disque, sabre de bois !!! 
De la musique tout simplement. Des 
plages tres melodiques («Feels good 
to me», «Either end of august»), et 
de la progressive rock (tout le reste). 
Les morceaux sont tres varies, les 
periodes douces succedent aux parties 
rythmees, les parties instrumentales 
aux parties chantees. Dans ce disque, 
tout n’est qu’equilibre et inspiration. 
La musique ne crache pas de la haute 
tension, pas plus qu’elle ne se perd 
dans des sophistications lourdes. 
Elle vous rejouit autant le coeur que 
le cerveau. Le mixage est propre et 
democratique. Aucun instrument ne 
domine un autre. On entend tout et 
sans agressivite. Cette musique tres 
ecrite, tres charpentee, est bien sur 
servie par la fantastique technique 
de tous les musiciens presents. Mais 
chacun sait rester sobre. 

Scene II : Et alors ! 

Alors, c’est tout bon. 

Conclusion : «He Billy, our recrod fools 
good to me». 

Laurent BUVRY 

BRUFORD 

«Feels good to me» 

POLYDOR 2310 579 
(PARUTION 1977) 

Void done le nouveau groupe de Bill 
Bruford, et croyez-moi il y a du beau monde 
sur cet album, puisque outre Mister Bruford 
aux drums, on retrouve Dave Stewart, le 
magicien des claviers qui fit les beaux jours 
d’Hatfield and the North, Allan Holdsworth 
qui fut un temps le brillant guitariste de Soft 
Machine, Annette Peacock, Jeff Berlin et 
Kenny Wheeler. 

Tous les morceaux de ce «Feels good to 
me» sont comme on pouvait s’y attendre 
signes Bruford, mais il faut tout de meme 
noter que quatre de ces morceaux sont 
cosignes, I’un avec Annette Peacock, et les 
trois autres avec Dave Stewart. 

II est toujours surprenant de voir un 
batteur se lancer dans une carriere solo. 
Pour beaucoup de role de celui-ci est 
uniquement rythmique. Mais, il en va 
de toute autre maniere quand le batteur 
se nomme Bill Bruford, et qu’il a non 
seulement ete membre de quelques-uns 
des groupes les plus prestigieux de ces 
dix dernieres annees, mais aussi influence 


bon nombre de jeunes batteurs. Bill Bruford 
prouve ici qu’il n’est pas seulement un 
grand batteur, mais qu’il a aussi beaucoup 
de chose a dire, et de bien belles choses. 
C’est a un musicien complet que nous 
avons affaire ici, aucune demonstration, 
aucun solo, de la musique rien que de la 
musique, et pas n’importe laquelle, plutot 
du genre swingant, sans complexe aucun. 
Les melodies sont plus qu’agreables on 
retrouve avec les claviers de Dave Stewart 
qui reste un des organistes (pianistes) les 
plus injustement meconnus. Puisse ce 
disque remedier a cet etat de chose. La 
guitare d’Allan Holdsworth est la elle aussi, 
toujours aussi brillante quoiqu’un peu 
discrete il me semble. Une tres agreable 
surprise, c’est la basse de Jeff Berlin, 
pulsation continue, omnipresente. Mais 
le Jeff Berlin en question n’en est plus a 
ses premieres armes, ses classes il les 
a faites chez Al Dimeola, Tony Williams, 
Larry Coryell, c’est vous dire qu’il n’a de 
legon a recevoir de personne. Quant a 
Bruford ce disque est le sien, plus en tant 
que musicien compositeur que comme 
batteur, domaine ou il a deja prouve depuis 
longtemps et de fort belle maniere, tout ce 
dont il etait capable, e’est-a-dire beaucoup. 
Un reproche quand meme, pourfinir, la voix 
d’Annette Peacock que Ton entend trop peu 
souvent a mon gout, et c’est dommage, car 
celle-ci est chaude et vibrante a souhait et 
apporte beaucoup a une musique qui n’a 

par ailleurs que des qualites. 

J. C. LAFOREST 

1978.01 - Rock en Stock n° 7 ; 

Critique «Going for the One» 

YES 

«Going for the One» 

Altantic 50379 (Dist. WEA) 

Un groupe qui frise en permanence 
la perfection technique que ce soit 
au niveau de la prise de son et du 
choix des morceaux et bien sur de la 
fagon de les jouer. Apres leur essais 
personnels nos cinq bonhommes de 
nouveau reunis nous balancent leur 
perle comme a I’habitude. Mais cette 
perle a quelque chose de synthetique. 
Le mieux est toujours I’enemi du bien. 



1978.02 - Best n° 115: Critique 
«+Feels Good To Me» 



BILL BRUFORD 

«Feels good to me» 

(Polydor2310579) 


Bill Bruford, vous le connaissez (et c’est un 
de vos batteurs preferes) parce qu’il a joue 
quelque temps avec un groupe anglais 
dont le nom m’echappe pour I’instant. 
Mais a cote de cette anecdote Bill Bruford 
a fait partie de presque tous les groupes 
qui ont compte ces dernieres annees dans 
la musique anglaise dite «progressive» : 
Yes, King Crimson, Gong, National Health, 
sans parler d’une tentative avortee avec 
John Wetton et Rick Wakeman. Toutes 
ces aventures ont sans nul doute dote 
notre heros d’une solide experience, mais 
il s’etait jusqu’a present contente d’un 
role d’instrumentiste, voire d’executant, 
sans toucher a la composition. D’ou la 
crainte habituelle : Bruford allait-il nous 
refaire le coup classique du virtuose qui 
joue bien mais ne pisse pas plus haut ? 
Heureusement non, parce que Bruford 
n’a pas la tete enflee, et il n’a pas sacrifie 
a I’ego-trip : pas un seul solo de batterie 
sur ce disque, et meme un morceau ou 
il ne joue pas. De plus il a su s’entourer 
d’excellents musiciens qui I’ont un peu aide 
dans ses premiers pas, en particular Dave 
Stewart, imperial aux claviers tout au long 
de I’album, qui a cosigne trois morceaux 
(soit dit en passant, j’aime beaucoup «Feels 
good to me», mais j’aurais quand meme 
prefere voir arriver un disque de National 
Health, le groupe de Dave Stewart). En 
tout cas la musique presque entierement 
instrumentale de Bill Bruford, meme si elle 
n’a pas une personnalite tres precise, n’en 
est pas moins pleine de charme, tantot flir- 
tant (de tres loin) avec le jazz-rock, tantot 
accrochant I’oreille par des accents un peu 
plus inhabituels. Les compositions sont 
solides et fort bien interpretees par des 
musiciens aussi sobres que competents (a 
I’image de Bruford), et cela suffit a faire de 
ce premier album une tranche reussite. II 
ira loin, le petit Bruford, et il nous fait bien 
regretter que tous les batteurs ne fassent 
pas d’aussi beaux disques. 

Michel LOUSQUET 
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1978.02 - Best n° 115 : Critique 
«Criminal Record» 



RICK WAKEMAN 

«Rick Wakeman’s criminal 

record » 

(A&MCBS-AMLK 64660) 

Wakeman a toujours ete un redoutable 
specialiste des concepts bidons. Apres les 
«Six femmes d’Henri VIll», le «Voyage au 
centre de la terre» et «Arthur et les Chevaliers 
de la Table Ronde», Wakeman ne degoit 
pas et persiste en s’attaquant cette fois aux 
criminels celebres. Judas y compris. En Cecil 
B. de Mille des claviers, le Rick va toujours 
donner aux plus belles evidences pour 
enrober ses exercices de virtuose. Passons, 
il faut croire que ce gout immodere pour les 
poncifs en technicolor ne lui passera jamais. 
A la suite de «Going for the one», au meme 
endroit (Montreux), avec une partie du meme 
personnel (Squire et White), avec les memes 
invites (la chorale Ars Laeta et le gros orgue 
de I’eglise Saint-Martin), Wakeman nous 
propose ici un disque qui rappelle assez 
souvent ce qu’il fait sur le dernier album de 
Yes, en moins sobre evidemment puisqu’il 
assure ici le leadership de I’entreprise. 
Musicalement, le disque se situe dans la 
lignee de «White rock», avec quand meme 
moins d’aspects cinematographiques («White 
rock» n’aurait pu faire croire a personne qu’il 
n’etait pas la bande sonore d’un film). On y 
retrouve les qualites et les defauts qui firent 
et feront toujours Wakeman. Qualites : la 
virtuosite, un certain humour, un sens du 
baroque peu commun qui, pris au second 
degre, est une vraie regalade. Defauts : 
des compositions toujours aussi creuses, une 
nostalgie classique indecrottable, un ton mi- 
compasse mi-bouffon qui nous fait toujours 
nous demander si Wakeman se prend 
vraiment au serieux (ce qui serait grave) 
ou non. En fait, autant Wakeman au sein 
de I’actuel Yes est devenu convaincant en 
s’ameliorant, autant ici il nous replonge dans 
nos incertitudes a son endroit tant il retombe 
dans ses exces. Certes, le disque contient des 
moments tres satisfaisants, voire franchement 
bons («Statue of justice» par exemple), 
et la degustation technique qu’il offre est 
evidemment de tout premier ordre. Mais le 
reste vous donne I’impression d’assister a 
une comedie musicale aussi desuete que 
du theatre de boulevard. On retrouve en fait 
chez Wakeman cette crise d’inspiration des 
virtuoses a I’ancienne que Ton avait aussi 
decelee chez Emerson et Lord. Tout est la. 

Herve PICART. 


1978.02 - Best n° 115: Courrier des 
lecteurs «A quand les miradors?» 



Et maintenant causon concerts, avec trois 
lettres qui me semblent typiques d’un certain 
etat d’esprit. «Merci Herve pour ce reportage 
«Yesshows» paru dans Best decembre. Je suis 
allee voir le concert a Colmar. En lisant ton article 
je m’attendais a un concert merveilleux, je ne me 
suis pas trompee, cet article est exactement ce 
que J’ai vu. Installee sur un poteau a 3 metres 
de hauteur et 100 metres de distance environ, 
un vrai regal. Jon Anderson est toujours aussi 
mignon, il donnait I’impression d’etre I’homme le 
plus heureux au monde tant il gesticulait dans 
tous les sens. Sa voix merveilleuse resonnait 
dans toute la salle. C’est la premiere fois que 
je vais a un concert, je ne suis pas deque, au 
contraire je paierais bien le double pour aller les 
re voir. 

Grosses bises a toute la redaction et surtout a 
Herve.» 

Jacqueline Lerdung (Pfastatt) 

1978.06 - (?) : Annonce «Les plus 
belles pochettes de I’histoire du rock» 

Et un splendide album de 150 pages en couleur, 
edite par Hipgnosis et Roger Dean et offrant 
des reproduction impeccables des plus belles 
pochettes de I’histoire du rock, depuis Elvis 
jusqu’a Rick Wakeman. Une autre maniere de 
raconter I’aventure, plutot plus evocatrice. 



1978.07 - Rock en Stock n° 14 : 
Critique «Out in the Sun» 

PATRICK MORAZ 

«Out in the sun» 

1977 Charisma 9103119 
Distribution phonogram 

Patrick Moraz nous avait habitue a la qualite 
jusqu’a present: 

- Des musiques de films superbes avec un 
mention pour celle de la Salamandre du cineaste 
suisse, Alain Tanner. 

- Main horse, son premier groupe pop, dont il 
reste un tres beau LP (introuvable), dans la 
lignee de Nice. 

- Un excellent disque sous le nom de Refugee 
avec les 2 anciens membres de Nice (Davidson 


et Jackson). La musique a I’aspect classico 
Jazz, est dominee par de belles melodies et 
improvisations aux synthes. 

- Puis, la consecration avec «Relayer», ou Moraz 
devient membre officiel de Yes, disque violent, 
agressif ou les claviers de Patrick delirant ont 
ecarte ceux de Wakeman devenus mievres et 
lancinants. Jusque la, rien a reprocher. 

- Puis viens «l», son premier album solo. Beau 
disque, certes, mais la densite de bonnes 
choses a quelque peu baisse. 

- Je passerais sous silence I’accompagnement 
des disques solos de Howe et Squire. Nous 
debouchons sur «Out in the sun». Que pensez- 
vous de ce disque ? Rien, sinon que la qualite 
vient de baisser de 50 %. 

II est rempli de soleil, de rythmes bresiliens, la 
mumsique respire la tranquillite, la vie calme, les 
carnavals, les fetes. 

Bien sur, nous trouvons ce fond de classique 
Emersonnien, ces synthetiseurs endiables, ce 
cote jazz-rock puissant. Mais le cote creatif, lui, 
s’endort sous la chaleur. La variete americaine 
meme melangee au Samba, bossa, demeure 
variete. Les U.S.A. s’implantent lentement dans 
ce pays, a I’image de ses stations balneaires 
geantes, pour gens riches. Rio, Brasilia, Sao 
Paulo, Sao Luiz. Cela se traduit concretement 
dans la musique de Moraz. «Tentacles» ou 
«Nervous Break down», longues melodies, 
sans personnalites ou la voix de J. Mac Burnie 
n’a qu’une qualite, celle d’etre juste. De meme 
pour «Kabala» musique de boTtes snobs, que 
Ton diffuse vers 4 heures du matin, pour reposer 
du lourd travail de la nuit. Le piano Fender 
legerement tremblottant et planant et I’orgue 
Hammond C3, ne faisant qu’amplifier cette 
atmosphere (...). 

Un rock-blues, impersonnel, «love-hate-sun- 
rain-you» dote d’un solo de guitare de Ray 
Gomez, musicien de studio efficace. Point. 

II nous faudra attendre la 30 e minute du disque et 
le dernier morceau pour enfin retrouver le grand 
Moraz (Venise). Enfin : on ecarte les musiciens 
studio fallacieux, la soupe bresielienne et 
americaine, le chanteur discorock. II rete... 
Moraz et ses claviers. «Time for a change», 
morceau en 4 mouvements debute sur une tres 
belle ouverture symphonique au Moog («time to 
fly»); le titre est d’ailleurs tres evocateur. La part 
2 reunit 14 claviers qui evoluent sur un rythme de 
«sample and hold» : puis, le classique-Steinway 
-grand-piano- enfin seul viendra conclure ce 
morceau par une serenade tres douce aux 
arpeges classiques que viendra seconder sur la 
fin, la voix de Mac Burnie, mieux integree qu’a 
I’accoutumee. 

Le Bresil est un beau pays, vaste, plein d’air 
pur, et de jolis endroits. La chaleur de I’eau de 
I’ocean depasse nos esperances de pauvres 
frangais habitues a la Manche. Les collines et 
les montagnes sont decoupees, abruptes avec 
de belles pentes savonneuses. 
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1978.10 - Best n° 123 : Entretien Steve Howe «Ten YesAfter» & publicity «Tormato» 



TIN YES 
AFTER 


Yes a aujourd’hui dix ans 
d’existence. Pour feter dignement 
cet evenement, II nous offre un 
nouvel album, son dixieme. Herve 
Picart est alle a Londres porter nos 
congratulations a Steve Howe, un 
micro traitreusement dissimule 
dans son bouquet d’anniversaire. 

Londres, septembre 68. L’ete meurtet 
avec lui s’epuisent les derniers souffles 
du psychedelisme, definitivement 
chasse par les premiers commandos 
de hard rock. Pour ceux que les fievres 
anciennes n’ont pas laisse la fete 
desesperement vide, il est temps de 
songer au futur. C’est ce que font trois 
membres de Syn, un des vieux mythes 
de I’age d’or de I’UFO. Ils ont en eux 
I’idee d’une musique nouvelle qui ait 
a la fois la sophistication devastatrice 
des Nice de Keith Emerson, alors 
grande revelation de la nouvelle scene 
londonienne, et la perfection melodique 
et vocale de «West side story». Le trio 
se renforce alors de I’ancien batteur 
de Savoy Brown et de I’organiste de 
Winston’s Fumb et se choisit le nom le 
plus simple et le plus britannique qui 
soit : Yes. A peine quinze jours plus 
tard, profitant d’un incroyable concours 
de circonstances qui leur fait remplacer 
au pied leve Sly and the Family Stone, 
I’association Anderson - Squire - Banks 
- Bruford - Kaye donne le grand frisson 
de la nouveaute a la presse anglaise 
entassee au Speakeasy. Un des 
groupes majeurs du rock moderne etait 
ne. 

Londres, septembre 78. L’ete meurt, 
avec un soleil peut-etre plus pale 
dans un del peut-etre plus gris, et la 
melodie virevoltante d Airport emporte 
les dernieres nostalgies punk. Ceux 
que les recents tourbillons londoniens 
ont laisses ta tete froide poursuivent 
/’elaboration du grand oeuvre depuis 
longtemps commence. Yes a eu la 
chance de pouvoir vivre mieux, car il 
n’est pas si frequent de voir un groupe 
atteindre I’age quasi canonique de dix 
ans, et il profite de cette permanence 


pour continuer sa quete musicale vers 
la beaute la plus pleine. Aux studios 
Rak, il finit d’enregistrer son dixieme 
album. C’est la que Steve Howe m’a 
donne rendez-vous pour faire un tour 
d’horizon du Yes 78. Etranges studios 
en verite que ceux-la, ou toutes les 
salles donnent par de hautes fenefres 
sur des arbres centenaires et ou les 
musiciens, animaux habitues aux 
tanieres obscures et aux forfaitures 
nocturnes, ceuvrent a la lumiere du jour. 
Cela va decidement bien avec I’image 
limpide et lumineuse de Yes telle que 
ses pochettes et sa musique nous I’ont 
dessinee. Yes n’est pas un oiseau de 
nuit. Groupe apollinien, il cree dans la 
cl arte... «Nous sommes du soleil...» 
Mais cette vision inhabituelle est vite 
bousculee par une autre, encore plus 
surprenante. Derriere la vitre, faisant 
couiner leurs cordes, une dizaine de 
violonistes et violoncellistes preparent 
je ne sais quelle classifiante chose. La 
presence de ces gens dans /’entourage 
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d’un groupe de rock, fut-il progressif, 
n’a jamais ete de bon augure. Steve 
Howe, qui m’a accueilli, s’amuse de 
mon air inquiet: «Rassure-toi, nous ne 
sommes pas en train de refaire un coup 
du genre symphonie rock ou fusion 
classique-moderne. Nous utilisons 
la section de cordes de temps en 
temps dans I’album plutot que de nous 
servir d’un synthetiseur polyphonique 
quelconque. Les violons ont un grain 
inimitable et c’est uniquement pour 
avoir la couleur la plus chaude que 
nous les avons appeles.» Tranquillise, 
je suis Steve, laissant Chris Squire et 
Jon Anderson les yeux perdus sur les 
multiples boutons de la console. 

Tormato 

Steve etait celui des Yes que je 
connaissais le moins jusqu’a present. 
J’ai decouvert un type chaleureux, 
toujours detendu, extremement lucide. 



En interview, il se laisse emporter 
par sa faconde naturelle et peut 
parler pendant une demi-heure sans 
s’arreter, un peu comme lorsqu’il joue 
de sa diabolique guitare. Steve Howe 
est avec Jon Anderson le principal 
compositeur de Yes, mais c’est aussi 
comme Anderson un personnage tres 
fascinant dans son cote humain. Steve 
est entre dans Yes apres le premier 
bouleversement qui vit le depart 
de Peter Banks au printemps 70. 
Auparavant, Steve Howe faisait partie 
du Tomorrow de Keith West. L’intrusion 
dans Yes de son phrase de feu follet 
surprit les fans d’alors qui dans les 
premiers temps regretterent presque 
/’extraordinaire style coule de Banks 
avant de decouvrir que ce forcene 
de Howe etait Tun des guitaristes les 
plus excitants des seventies. Notre 
conversation commence bien sur par 
ce nouvel album qui sort ces jours-ci et 
dont le titre, choisi apres cet entretien, 
est «Tormato». 

HP - Le prochain album sera un disque 
simple, n’est-ce pas ? II est curieux 
de noter que, les groupes progressifs 
qui auparavant n’hesitaient pas a 
sortir des doubles albums studio, avec 
uniquement de nouveaux titres, ont 
depuis renonce a cette pratique. 

S.H. - C’est une question de temps, 
du temps que nous avons au 
moment ou nous devons faire le 
disque. Ce n’est pas une question 
de creation, de manque d’idees car 
lorsque nous entrons en studio, nous 
avons largement de quoi faire un 
double album, et nous enregistrons 
souvent plus de morceaux qu’il n’y 
en aura finalement sur le disque. 
Mais les enregistrements demandent 
maintenant une telle precision, et nous- 
memes sommes devenus tenement 
exigeants, presque perfectionnistes, 
que nous n’avons le temps que pour 
un album. Le mixage est un travail long 
et difficile qui serait multiplie par deux 
pour un double album. Or les tournees 
nous laissent peu de temps. Peut-etre 
plus tard referons-nous un double 
comme «Tales from Topographic 
oceans», mais ce moment precis ne le 
permet pas. 

H.P. - Qu’est-ce qui va differencier a 
ton avis ce nouvel album de «Going for 
the one» et des autres ? 

S. H. - Je ne pense pas qu’il y ait 
une difference de fond, mais il y a 
une difference de forme. Avant, et 
meme sur «Going for the one», nous 
faisions volontiers des morceaux de 
dix minutes, et les albums contenaient 
peu de morceaux a cause de leur 
longueur. Sur cet album, que nous 


appelons provisoirement «Yes-tor», il 
y aura huit ou neuf morceaux courts, 
un peu comme sur «Fragile», car nous 
avons voulu travailler sur des pieces 
plus ramassees, plus concentrees, 
plus rapidement efficaces. Le morceau 
court n’est pas synonyme de simplicity, 
et il est parfois plus dur a parfaire 
qu’une piece de vingt minutes. 

H.P. - Cela n’irait-il pas dans la voie 
d’une musique moins complexe 
neanmoins, comme cela etait deja 
sensible sur «Going for the one» ? 

S.H. - Je ne crois pas. La longueur 
des morceaux n’implique pas qu’ils 
soient reellement complexes. Souvent, 
il y a a la base un nombre determine 
d’idees auxquelles on donne plus ou 
moins d’espace. Auparavant, nous les 
developpions beaucoup, je partais dans 
des grands solos de guitare, auxquels 
je prenais beaucoup de plaisir, c’est 



Album 50518 - SE 

Le dixieme album de Yes en 10 ans. 

Une nouvelle progression de leur extraordinaire musique 

m 

wee 


vrai. A present, nous concentrons 
toutes les idees en quelques minutes, 
et la musique n’en est, a mon avis, que 
plus dense, comprends-tu. Et puis, 
nous avons change notre maniere 
de concevoir notre travail en studio. 
Auparavant, je jouais de la guitare, et 
lorsqu’on joue, on se laisse aller, on 
prend son temps. Maintenant, je suis 
beaucoup plus interesse par la tessiture 
meme des sons, par leur aspect, par 
les traitements possibles de la guitare. 
Avoir tel son vraiment beau, arrivant 
au bon moment, meme pour quelques 
secondes, voila ce qui m’attire, et nous 
tous travaillons actuellement dans ce 
sens. Cela donne un cote, comment 
dire, moins exhibitionniste a la musique, 
mais pour nous le travail est largement 
aussi complique. Seulement, comme 
la complexity est plus condensee, et 
peut-etre plus technique, elle apparaTt 
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moins a celui qui ecoute le disque 
sans etre vraiment de la partie, sans 
connaitre les precedes de fabrication 
du son. 

H.P. - II semblerait que ce soit une 
nouvelle tendance dans la musique 
progressive anglaise que de faire des 
morceaux courts ? Apres les onze 
morceaux du dernier Genesis, void 
les neuf du nouveau Yes. A quoi peut- 
on attribuer ce passage des longues 
pieces aux chansons plus courtes ? 
S.H. - Vois-tu, nous vivons dans un 
monde ou les mass media, la radio 
en particulier, sont de plus en plus 
importants car ils sont les seuls moyens 
de te faire connaitre. Une musique 
est faite pour etre exposee, entendue 
de tous, afin qu’elle ait toutes ses 
chances, et elle doit passer a la radio. 
Aux USA par exemple, tu n’es rien si 
ton disque ne passe pas en radio, tu 
n’es pas connu, tu ne peux pas esperer 
t’en sortir. Or, il n’est pas question 
qu’une radio diffuse un morceau de 
dix minutes.. II y a un format pour le 
morceau qui passe en radio, et nous 
devons nous conformer a ce modele. 
II est de plus en plus vital pour un 
groupe de passer en radio, sinon il 
est condamne a I’oubli. C’est une des 
raisons pour lesquelles nous nous 
forgons a faire des morceaux courts et 
je suppose qu’il en est de meme pour 
tous les autres groupes. Ce sont les 
structures d’une epoque qui moulent 
une musique, et, malheureusement 
peut-etre, pas le contraire. 

H.P. - N’est-ce pas terriblement limitatif 
pour un artiste que de se voir ainsi 
imposer une certaine fagon de creer ? 
S.H. - Cela serait limitatif si c’etait la 
seule raison, mais je t’ai dit que c’etait 
une des raisons. Pour un artiste, 
I’essentiel est de trouver son bonheur 
dans ce qu’il fait. Actuellement, Yes 
est heureux de faire des morceaux 
courts, car c’est quelque chose qu’il a 
rarement fait, qui done le stimule. C’est 
nouveau pour nous, done tres excitant, 
il est en fait tres difficile de reussir 
des morceaux courts, cela demande 
beaucoup de concision, de poids 
dans les melodies. II faut aussi que 
cela soit efficace tout de suite. Autant 
de choses difficiles a realiser et qui 
nous passionnent. Nous decouvrons 
maintenant une autre fagon de faire de 
la musique, meme si c’est toujours du 
Yes. 


Yesstory 

Oui, Yes est toujours du Yes et il est 
vraiment etonnantde voir que ce groupe 




a garde sa diaphane personnalite 
depuis ses debuts, et ce malgre des 
changements decisifs de personnel. 
Lorsqu’on se rememore les mois de 
septembre qui precederentcelui-ci, des 
mois souvent cruciaux pour le groupe, 
on retrouve une sorte de permanence 
se jouant des evenements. 

Septembre 69, sortie du premier 
album, decouverte d’un style a la 
miraculeuse transparence, qui serait un 
peu comme le vitrail dans la cathedrale 
de pierre lourde du rock. «Every little 
thing» des Beatles passant a la sauce 
du modernisme. 

Septembre 70, I’enregistrement de 
«The Yes album», le premier disque 
a succes, avec pour la premiere fois 
Steve Howe a la guitare. 

Septembre 71, le depart de Tony 
Kaye et Tarrivee d’un jeune prodige 
des claviers, I’ancien Strawbs Rick 
Wakeman, I’enregistrement de 
«Fragile» et la naissance du Yes 
canonique. 

Septembre 72, le depart de Bill Bruford 
qui rejoint King Crimson. Alan White 
arrive et«Close to the edge» sort. 
Septembre 73, la longue retraite en 
studio pour Taccomplissemenf du 
chef-d’oeuvre de Yes, «Tales from 
topographic oceans». 

Septembre 74, Rick Wakeman vient 
de partir et le Suisse Patrick Moraz 
enregistre avec Yes le disque le plus 
sophistique du groupe, «Relayer». 
Septembre 75, plus de Yes, les cinq 
membres se sont eparpilles pour 
realiser une serie d’albums solos qui 
connaftront des fortunes diverses. 
Septembre 76, Rick Wakeman revient 
en cachette reprendre sa place dans 
Yes pour enregistrer «Going for the 
one». La nouvelle ne filtrera que bien 
apres. 


Septembre 77, Yes en tournee 
triomphale aux USA ne souffre 
meme pas de sa longue absence de 
scene ni d’un album peut-etre moins 
convaincant que les autres. 

Septembre 78... 

H.P. - Yes est un groupe qui a 
maintenant dix ans. Quelle est la 
mentalite d’un groupe qui a cet age ? 
S.H. - Je ne sais pas s’il y a une 
mentalite particuliere dans Yes due 
a I’age du groupe. L’age se marque 
au niveau des individus, mais pas a 
celui du groupe. Le groupe evolue, il 
ne donne pas I’impression de vieillir. 
II garde la meme qualite, disons, 
telepathique, qui unit tous les membres 
et fait que lorsque nous sommes sur 
scene nous formons un vrai tout. Je 
crois que par rapport a nos debuts, 
nous pourrions nous considerer peut- 
etre plus a I’abri. Comment dire ? 
Arrives. Mais I’avenir d’un groupe qui 
ne fait pas de la musique classique 
n’est jamais assure, Ton n’est jamais 
certain d’avoir du succes demain. II 
demeure un risque perpetuel, et c’est 
ce risque qui maintient le groupe 
sous pression et qui fait que Ton est 
presque dans la mentalite d’un groupe 
debutant lorsque nous enregistrons. Le 
debutant doit faire ses preuves ; nous, 
nous ne pouvons pas decevoir. C’est 
pourquoi nous avons beau avoir dix 
ans d’experience et de succes, cela ne 
change rien a I’affaire. 

H. P. - Le groupe n’a-t-il pas failli exploser 
lors de la serie des albums solos qui 
etaient quand meme symptomatiques 
peut-etre d’un certain epuisement au 
niveau collectif ? 

S.H. - Non, je ne pense pas qu’il y 
avait une faiblesse de Yes en tant que 
groupe. Seulement, Yes est constitue 
de cinq egos, cinq personnalites qui 


ont besoin de s’exprimer musicalement 
ailleurs que dans la musique classique. 
II faut de temps en temps permettre 
aux tendances egoi'stes de s’exprimer, 
sinon on va au refoulement, ce qui 
n’est pas bon. Nous n’avons, je 
crois, jamais vraiment pense que Yes 
etait fini. Nos albums solos etaient 
un moment de necessaire creation 
personnels. Bon, j’ai fait le mien, et j’y 
ai mis la musique que j’aimais faire en 
dehors de Yes. Cela ne voulait pas dire 
que je n’aimais plus Yes. Cela voulait 
dire qu’il y avait autre chose que Yes 
dans ma vie de musicien. Par exemple, 
j’aime jouer du classique. Le classique 
est une musique que je considere 
comme parfaite. II serait insense pour 
moi de vouloir en jouer dans Yes. 
Parce que justement le classique est 
un tout parfait qui se suffit a lui- meme 
et qui n’a pas besoin du rock pour etre 
d’actualite, ou plus jeune, ou plus a 
la mode, je ne sais. Alors, j’ai joue un 
peu de classique sur «Beginnings», ce 
n’etait que normal. Je pense que nous 
ferons encore ce genre d’albums, du 
moins je pense que j’en ferai encore. 
Pour le moment, notre principal centre 
d’interet est Yes et rien d’autre. 

H.P. - Dans le meme ordre d’idees, il 
est remarquable de voir que ce n’est 
que dans des cas ultra rares que Ton 
voit les musiciens de Yes apparaTtre 
comme guest stars sur les disques 
d’autres musiciens, alors que la plupart 
des musiciens connus le font quand 
meme plus ou moins regulierement. 
Jon a chante un morceau de King 
Crimson et un de Vangelis, toi tu as 
joue avec Lou Reed, et c’est a peu 
pres tout. A quoi est due cette sorte de 
reserve. A cet egoi'sme dont lu parlais 
tantot ? 

S.H. - Non, je crois que c’est plus 
simplement une question de temps. Yes 
absorbe enormement de notre temps 
et de notre energie. Les tournees sont 
epuisantes et demandent ensuite de 
reprendre haleine. Les enregistrements 
nous accaparent environ deux mois, 
comme c’est le cas pour «Yes-tor». 
Sans compter la preparation des 
shows, les moments de retraite 
pour composer, la vie familiale qui 
est aussi tres importante. II ne nous 
reste plus tenement de temps. Je ne 
dis pas que je n’aimerais pas le faire 
plus frequemment, car j’aime entrer 
en rapport avec d’autres musiciens, 
rechercher et etablir cette sorte de 
communication des esprits qui aboutit 
a une harmonie des sons. Seulement 
Yes nous empeche d’avoir vraiment ce 
genre d’experience. L’on ne peut pas 
tout faire, et Yes represente beaucoup 
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dans une vie. 

H.P. - II est curieux de noter que depuis 
que Rick Wakeman est dans Yes, il a 
tres peu compose pour le groupe, et 
meme jamais puisque son seul credit 
est pour I’arrangement de Can and 
Brahms sur «Fragile». Or Wakeman 
compose puisqu’il signe tous ses 
albums solos. Cela signifie-t-il qu’il 
ne desire pas ecrire pour Yes, qu’il se 
reserve ses compositions a son usage 
personnel et qu’il n’est avec vous qu’un 
instrumentiste ? 

S.H. - Oh, I’attitude de Rick est tres 
bizarre et j’avoue ne pas toujours 
bien le comprendre. Vois-tu, dans 
un album de Yes, quel qu’il soit, 
Rick trouve pas mal de choses. Pas 
seulement des arrangements, mais 
aussi des sequences melodiques. Sa 
participation est plus importante qu’on 
ne le croit et j’estime qu’il compose 
dans Yes, avec Yes, si ce n’est peut- 
etre pas pour Yes. Or, chaque fois qu’il 
a trouve quelque chose et que Ton 
redige, apres, les credits pour I’edition 
et les notes de pochette, il nous dit 
toujours : «Oh non, ne me mentionnez 
pas pour ga, c’est si peu, ga ne vaut pas 
la peine.» Voila pourquoi son nom ne 
figure jamais en tant que compositeur. 
C’est etrange. Peut-etre fait-il cela vis- 
a-vis de A&M, qui est son label pour sa 
carriere solo. Je ne sais pas. C’est a lui 
qu’il faudrait demander la reponse. Et il 
ne repondrait sans doute pas vraiment. 
H.P. - Comment situes-tu Yes dans 
les remous musicaux actuels de 
I’Angleterre ? 

S.H. - Comme un groupe qui possede 
son propre processus devolution et qui 
le poursuit sans se laisser influencer. Si 
tu t’obliges a suivre une mode que tu 
n’as pas lancee, tu nies ta personnalite, 
et si nous ne nous reconnaissons plus 
dans Yes, nous n’aurons plus aucun 
plaisir a nous trouver dedans. Yes doit 
rester non pas ce qu’il est mais ce qu’il 
est en train de devenir de lui-meme. 


Yes Live 

H.P. - Quels sont les projets de tournee 
de Yes? 

S.H. - Nous allons partir en tournee 
aux U.S.A. a partir du mois d’octobre. 
Puis nous visiterons a peu pres tous 
les pays habituels. Je sais que tu vas 
me demander quand nous allons jouer 
en France. Je ne pense pas que nous 
pourrons venir avant I’annee prochaine. 
H.P. - Les passages de Yes en France 
sont toujours tres espaces, et cela nuit 
a votre cote. A quoi cela est-il du ? 

S.H. - Nous n’avons pas grand chose 


a y voir en fait. II y a quelques annees, 
nous avions eu quelques ennuis en 
France, nous avions ete pris dans une 
sorte d’emeute a Paris, je ne sais plus 
ou, et cela nous avait un peu dissuades 
d’aller jouer en France. Et nous etions 
suffisamment occupes ailleurs pour 
ne pas penser a la France. A present, 
nous avons envie d’y jouer comme 
partout ailleurs, mais c’est le temps 
qui nous manque. Par exemple, rien 
qu’une tournee americaine nous prend 
un temps fou. Or, pour n’importe quel 
groupe, le marche americain est tel 
qu’il passe forcement avant I’Europe 
et que nous commengons par la. Tu y 
etais I’annee derniere et tu as vu que 
rien qu’au Texas nous faisons cinq 
concerts. Et puis il y a I’Angleterre qui 
est notre home. Ce qui fait que nous 
devons mettre de I’ordre dans nos 
tournees. C’est ce qui nous empeche 
de jouer souvent en France. 

H. P. - Si je te dis que pour les Frangais 
les deux groupes les plus sceniques, 
referendum a I’appui, sont Yes et... 
Kiss que vas-tu penser ? A quoi tient 
a ton avis I’impact scenique de Yes ? 
S.H. - Yes et Kiss, hein ? Eh bien, 
comme nous, nous ne sommes pas 
maquilles, cela veut dire que notre 
musique doit etre au point. Bon, nous 
avons toujours aime faire du live, 
car c’est sur scene que nous nous 
realisons en tant que groupe, comme 
une entite de cinq esprits qui se mettent 
a I’unisson, en harmonie. Je crois que 
le public doit etre sensible a cela. 
Nous ne faisons pas de cirque, nous 
n’avons pas de show outrageusement 
spectaculaire, nous ne faisons pas 
d’acrobaties. II faut bien expliquer alors 
notre reussite sur scene par une sorte 
de qualite d’atmosphere. 

H.P. - Est-ce vous qui decidez de la 
presentation scenique, des decors, 
des projections, ou avez-vous, comme 
d’autres groupes, une sorte de metteur 
en scene ? . 

S. H. - Nous avons effectivement une 
equipe qui s’occupe du show, mais 
nous travaillons en collaboration avec 
elle, car nous estimons que ce qui est 
visuel doit etre en retation parfaite avec 
le musical, et nous avons done nos 
idees la-dessus. C’est comme pour les 
pochettes. Nous leur avons toujours 
accorde beaucoup d’importance, car 
la pochette doit etre une emanation 
visuelle de la musique, etre dans 
I’accord, dans I’harmonie. Jusqu’a 
Going for the one les pochettes de 
Roger Dean etaient dans cette sorte 
d’harmonie totale avec la musique. 
Avec Going for the one, nous avons 
senti que notre musique avait change 
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et que nous devions changer aussi sa 
materialisation visuelle. Nous n’avons 
done pas fait une pochette Dean ce 
qui n’a pas trap contrarie Roger qui 
travaille plutot a I’architecture qu’au 
dessin. 

H.P. - Comment se presentera votre 
prochain show ? 

S.H. - Nous n’avons pas encore, le 
detail en tete. Ce qui est a peu pres sur, 
c’est que nous adopterons un dispositif 
semblable a celui de Bob Dylan cette 
annee, qui degage la scene et permet 
a tout le monde de bien voir. 

H.P. - Est-ce que Yes comme pas mal 
d’autres groupes, perd de I’argent en 
tournee ? 

S.H. - Oui, bien sur, c’est la 
meme chose pour nous. Pourquoi 
echapperait-on a la regie ? Mais ce 
n’est pas dramatique, car c’est une 
perte necessaire, prevue d’avance et 
compensee, par d’autres revenus, la 
vente des disques, par exemple. En 
verite, nous ne nous soucions pas trop 
de I’argent. Si tu fais de la musique 
en ayant des preoccupations d’argent 
en tete, les gens qui ecouteront ta 
musique entendront aussi cet argent 
qui tinte dans les notes. Yes n’est pas 
une affaire d’argent, meme si c’est 
une veritable entreprise qui a des tas 
de departements, et de services. Le 
groupe lui-meme n’est qu’un de ces 
departements, et il y a enormement de 
choses a cote de lui. Mais nous avons 
su preserver, je dirais, une certaine 
morale dans tout ga. 

Stevie Guitar 

Dans la categorie des guitar-heroes, 
Steve occupe incontestablement une 
place de choix, mais aussi une place 
a part. En effet, alors que des gens 
comme Page ou Clapton se sont 
illustres en faisant preuve du maximum 
de technique et de feeling dans un 
style donne, en I’occurrence le blues, 
Steve Howe, tout comme Robert Fripp, 
s’est impose en alliant une virtuosite 
incontestable a une totale originate 
de style. Alors qu’un Johnny Winter 
est un heros du blues ou Blackmore 
un monstre du hard rock, Howe ne 
joue que du Howe, comme Fripp que 
du Fripp. II existe presque un Howe 
Trademark Guitar Sound qui le fait 
reconnaitre instantanement. Baroque, 
echevele, frenetique, precieux, d’une 
nervosite, qui frise souvent I’hysterie, le 
phrase de Howe semble ne rien devoir 
a quiconque. Le son tombe du del, 
comme un meteore. Avec Squire et 
Wakeman, il est I’arme frontale de Yes, 





groupe de virtuosity par excellence. 
H.P. - On a parfois eu I’impression 
que Yes en general et toi en parliculier 
cultivaient de temps en temps la 
virtuosite pour elle-meme, comme un 
spectacle, une performance. Qu’en 
est-il exactement ? 

S.H. - Oui, je sais qu’il m’arrive de 
faire des solos tres rapides, tres 
sophistiques apparemment, et les 
gens croient que c’est pour mettre en 
valeur ma technique. C’est peut-etre 
vrai, a un niveau inconscient. Ce que 
je ressens, moi dans ces moments la, 
c’est une sorte de necessity. Arrive a 
tel moment d’un morceau, je sens que 
je ne peux jouer que comme cela et 
pas autrement pour etre en harmonie, 
en equilibre avec toute I’energie que je 
pergois emanant du reste du groupe. 
C’est une reaction physique presque 
incontrolable, il ne faut pas croire que 
c’est un numero premedite. En fait, 
je n’ai pas de predilection pour telle 
ou telle fagon de jouer. Je suis un 
guitariste et toutes les approches de la 
guitare m’interessent. J’essaie d’etre 
un instrumentiste complet. Je me plais 
autant a jouer vite et electrique qu’a 
jouer du classique. Ce qui est important 
pour pouvoir s’exprimer entierement en 
tant que musicien, c’est de n’avoir pas 
de limite technique sur son instrument. 
C’est pourquoi je perfectionne sans 
cesse ce que tu appelles ma virtuosite. 
Comme cela je n’ai pas de frein pour 
exprimer ce que je sens monter en moi. 
Je ne tire pas de gloire particuliere de 
cette technique, car ce n’est qu’une 
technique. Je sais que les guitaristes qui 
jouent vite passent pour des heros, les 
guitarheroes. Mais ils ne font que bien 
faire leur boulot. Ce n’est que normal 
d’essayer de jouer le mieux possible. 
Seulement, ce n’est pas I’important ce 
qui compte, c’est le fluide magnetique 
que tu vas faire passer, le mieux 
possible. D’autre part, je ne crois pas 
que Yes soit un groupe ou la virtuosite 
soit essentielle. Nous cherchons une 
plenitude dans la musique, c’est tout. 
Nous ne jouons pas du jazz ou la part 
du soliste individuel est telle qu’on 
debouche forcement sur un exercice 
de virtuosite. Dans notre recherche 
de la plenitude, nous nous elevons 
progressivement, et cette elevation se 
marque au niveau technique dans une 
sorte de complexity croissante. Mais 
la complexite technique n’a rien a voir 
avec I’esprit de la musique, et je crois 
que I’esprit de Yes conserve une vraie 
simplicity. 

H.P. - Tu es avec Jon Anderson le 
principal compositeur de Yes. Te 
consideres-tu davantage comme 


un guitariste qui compose qu’un 
compositeur qui joue de la guitare ? 
S.H. - A la base, je suis un guitariste, 
et le plaisir de jouer est essentiel pour 
moi. Mais composer est pour moi une 
necessity, une autre fagon de creer 
qui repond a une autre partie de ma 
personnalite. Les deux se completent 
et je ne suis pas plus I’un que I’autre. 
Je crois que Jon est peut-etre, lui, un 
compositeur a part entiere, moi pas. 

A ce moment, Steve regarda sa 
montre, puis s’exclama «Hey, mais 
cela fait deux heures que je suis en 
train de causer, alors que nous avons 
un album a finir. Je suis vraiment un 
grand bavard. Autant qu’a la guitare !» 
Et de me serrer la main puis de se 
precipiter dans le studio ou Anderson et 
Squire etaient toujours aussi absorbes 
par la console. Quelques bribes du 
futur Yes passaient et repassaient 
sur les ecoutes de la cabine et les 


Yesmen faisaient des commentaires 
sur des nuances qu’ils etaient sans 
doute les seuls a percevoir. Les prises 
de violons etaient terminees. Ils les 
avaient recommencees un nombre 
incalculable de fois, discernant toujours 
un petit defaut que nul autre n’aurait 
pergu a leur place, et remettant mille 
fois I’ouvrage sur leur metier a tisser la 
musique. Maniaques, mais prudents, 
ils gardaient cependant chaque prise, 
on ne savait jamais, si bien que le 
studio Rak ressemblait de plus en plus 
a un entrepot de bandes magnetiques. 
Lorsque Ton a dixans d’age, on ne prend 
en tout cas plus un enregistrement a la 
legere. Un tel gout de la perfection, joint 
a la foi inebranlable dont Steve m’avait 
persuade, laissait a attendre que dans 
dix ans, sans doute, je viendrai leur 
apporter leur bouquet de vingtieme 
anniversaire. Happy birthday les Yes. 

Herve PICART. 
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1978.11 - Best n° 124 : Critique «Tormato», «Dites 33» 



YES 

«Tormato» 

(Atlantic 50518) 

Face 1 «Futures times» - 
«Rejoince» - «Don’t kill the whale» 
- «Madrigal» - «Release, release». 
Face 2 : «Arriving UFO» - «Circus 
of heaven» - «Onward» - «On the 
silent wings of freedorm. 
L’alternance etant de regie a Best a 
defaut de I’etre en politique, c’est a 
moi que revient le redoutable honneur 
de vous presenter ce dixieme album 
de Yes. Comme dit Christian Lubrun : 
«pour une fois que Lousquet aime 
un groupe connu !» (pour ma part 
d’ailleurs je dirais plutot : pour une 
fois fois qu’un groupe tres connu est 
aussi tres bon...). En fait j’aime Yes, 
mais d’un amour assez inconstant. 
J’etais reste sur I’extase des concerts 
parisiens de I’an dernier -une 
inoubliable symphonie de couleurs 
et de sons d’une perfection totale- et 
tous ces glorieux souvenirs ont ete 
un peu gommes par une interview 
de Steve Howe traitreusement 
embusquee au coin du dernier Best. 
Pas toute I’interview, bien sur, mais le 
passage ou il explique candidement 
que pour etre celebre il faut passer 
a la radio il faut faire des morceaux 
courts. Moi je croyais naivement que 
ga n’existait plus depuis au moins dix 
ans, ces conneries-la... Mais apres 
tout vous vous en foutez que je me 
retrouve comme ga le cul entre deux 
chaises, pris entre une musique qui 
est tout ce que j’adore et un groupe 
qui represente tout ce que je deteste. 
Alors, bon, «Tormato». D’abord une 
pochette d’assez mauvais gout ou 
voltigent des pepins de tomate d’un 
realisme saisissant. La legende 
raconte que les Yes n’ont pas du 
tout aime le projet de pochette qu’on 
leur proposait, et que c’est ainsi 
qu’elle s’est retrouvee agrementee 
d’une tomate ecrasee. D’ou le 
remplacement du titre «Yes Tor» 


par «Tormato» (tomato=tomate en 
anglais). 

A I’ecoute de ce disque on est tout 
d’abord ebloui par le son, ce son 
parfait qu’apporte la maitrise totale 
du studio acquise par Yes apres 
dix ans de pratique. Au niveau 
du son de groupe comme a celui 
de chaque instrumentiste (et en 
particulier bien sur Steve Howe et 
Rick Wakeman), on decouvre une 
virtuosite technologique qui complete 
a merveille la monstrueuse virtuosite 
instrumentale des differents membres 
de Yes. Mais alors que dans tant 
d’autres disques la sophistication du 
son ne fait que cacher le vide et la 
pauvrete de la musique, chez Yes au 
contraire elle permet aux musiciens 
d’exploirer a fond leurs idees 
musicales et de les exprimer dans 
toute leur plenitude. Comme son 
predecesseur «Going for the one», 
«Tormato» est un album sans reelle 
unite qui a tendance a partir en meme 
temps dans plusieurs directions, sans 
toutefois que Ton puisse remarquer 
vraiment une influence distinctive de 
chaque musicien, signe infaillible de 
la fin prochaine d’un groupe. On a au 
contraire I’impression que c’est Yes 
tout entier qui explore simultanement 
diverses voies, et finalement c’est 
peut-etre leur variete meme qui fait 
I’unite de ces deux disques. Apres 
I’intermede avec Patrick Moraz et le 
retour de Rick Wakeman, Yes a de 


toue evidence cherche a faire evoluer 
sa musique plutot que de rechausser 
eternellement les meme bottes, et 
en rejugeant «Going for the one» a 
la lumiere de «Tormato» on se rend 
compte que ce que Ton avait d’abord 
pris pour un manque d’audace 
etait en fait I’amorce de la creation 
d’un nouveau style, creation qui se 
poursuit aujourd’hui avec «Tormato». 
Quant a comparer ce nouveau Yes 
au Yes d’avant, je me garderai bien 
de la faire. A chacun de juger selon 
ses gouts ! 

L’album commence avec deux 
morceaux enchaines, du Yes 
«classique» ou comme d’habitude 
I’oreille est sollicitee en meme temps 
par tant de merveilles qu’elle ne 
sait laquelle admirer le plus. Peut- 
etre la plus inhabituelle, I’utilisation 
assez particuliere des percussions 
d’Alan White. Mais en fait chaque 
musicien merite une ecoute separee, 
tenement son jeu a de quoi couper le 
souffle des plus biases. Une superbe 
entree en matiere : a I’ecoute de 
«Future times», on comprend ce que 
voulait dire Steve Howe en parlant 
d’une musique «plus dense»... 
«Don’t kill the whale» par contre 
ne me covainc pas entierement. 
On y entend un Yes plus rock, un 
Steve Howe jouant des phrases 
magnifiques mais dans des sonorites 
relativement conventionnelles, et en 
entendant ce morceau a Feedback 
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sur un petit transistor j’ai reellement 
eu I’impression qu’il ne detonnait 
aucunement par rapport a la musique 
americaine de grande consommation 
qu’aime a passer Bernard Lenoir. 
Pour Yes, c’est vraiment un comble 
(a moins que ce ne soit le but 
recherche...). Apres cela «Madrigal» 
est une chanson tres calme, dominee 
par la guitare espagnole et le clavecin, 
une petite perle d’une grande 
delicatesse qui evoque un peu «Turn 
of the century». «Release, release» 
au contraire est comme «Going for 
the one» (le morceau, pas le disque) 
un detournement de rythmes rock 
realise avec une fougue et une classe 
inouTes. Pour cerner convenablement 
I’esprit de ce titre, il conviendrait 
toutefois de bien comprendre les 
paroles (reproduites sur la pochette), 
mais comme souvent chez Yes elles 
semblent assez hermetiques. Peut- 
etre s’adressent-elles aux punks : 
«Vous ne me verrez pas devant, mais 
vous ne pouvez pas me laisser a la 
traTne». 

La deuxieme face debute par 
«Arriving UFO», un morceau assez 
faible plein de bruits d’extraterrestres 
qui font un peu trop figure de gadget. 
Suivent une tres belle chanson 
typique de Jon Anderson rehaussee 
de la participation exceptionnelle de 
son fils, puis un titre de Chris Squire 
que certains jugeront surement 
un peu mou. Deux morceaux 
qui ne reveleront probablement 
toute leur beaute qu’apres de tres 
nombreuses ecoutes. A I’image du 
premier titre de I’album, le dernier 
est du Yes «classique», done plus 
immediatement accrocheur que le 
reste, et c’est ainsi que s’acheve 
cette deuxieme face un peu moins 
convaincante que la premiere. 
Finalement ce disque, a travers ses 
hauts et ses bas, apporte une pierre 
de plus a I’edifice que construit 
depuis dix ans un des groupes les 
plus passionnants de I’heure, un 
des seuls supergroupes capables de 
progresser a chaque enregistrement. 
«Tormato» est sans aucun doute un 
bon Yes ; ai-je besoin d’en dire plus 
pour vous convaincre de sa valeur ? 

Michel Lousquet. 




1978.11 - Rock en Stock n° 18 : Critique «Tormato» 



YES 

«TORMATO» 

1978 

Atlantic dist. WEA 50518 

Avec9albumsrepresentant12disques, 
regroupant quelques 8 musiciens dont 
Bruford, Moraz, Wakeman, laissant 
un groupe «Flash», infulengant 
d’innombrables groupes birtanniques 
et americains, laissant sortir de 
ses entrailles quelques 15 albums 
solos, collectionnant des dizaines de 
disques d’or, vendant des centaines 
de mille de disques, tournant dans le 
monde entier, revelant le dessinateur 
prodigieux Roger Dean (ce dernier 
realisant 80 % des pochettes du 
groupe), produisant un triple album 
Live sorte d’anthologie, voila le bilan 
de 10 ans d’existence et de travail. 

- Que demandez de plus ? 

- Un deuxieme album bien sur!! Plus 
fort, plus beau, que tous les autres ? 
La perfection, quoi ! 

- Est-ce possible quand on a goute 
a «Yessongs» chef-d’oeuvre de 
I’enregistrement Live (si cela existe 
vraiment), et a «Relayer» tendre, 
impulsif, sauvage, sorte de Live en 
Studio ? 

Difficile a dire. Et pourtant ce Tormato, 
remarquablement illustre par les 
geants de la pochette rock, Hipgnosis, 
ne manque pas de genie. Et quoique 
Ton en pense, Yes a une telle vitalite 
que Ton ne peut reste indifferent. 

Jon Anderson force sa voix a un tel 
point qu’on se demande jusqu’ou elle 
pourra tenir. 

Le sauvage Steve Howe est rive a la 
guitare, plus vide que jamais. 


Wakeman a repris les sentiers de 
sa grandiloquence symphonique, 
recherchant les chorus de 200 
violons, ou de 300 choeurs. Quant 
a Chris Squire, il agresse et viole 
continuellement le son avec sa basse 
et accompagne Jon aux vocaux quand 
ce dernier se sent defaillir. 

Nous sommes en presence d’une 
synthese, d’une veritable synthese de 
ce que la pop music, ou rock music 
(comme vous prererez) a creee de 
plus precieux et de plus originale. Et 
pour parvenir a un tel degre, Yes ne 
recule devant rien. 

II s’aventure dans la melodie du 
XVI e siecle au clavecin «Madrigal», 
accompagne d’un fond de birotron et 
de guitare espagnole (la composition 
revient de droit au moyenageux 
Wakeman, nous nous en serions 
doutes). 

Yes enchaine sur un rock dont il a le 
secret. Alan White introduit un mini 
solo de batterie sous les ovations 
d’une foule de «studio». Steve 
attaque un solo rageur, sauvage, 
avec I’etrange sensation que Howe 
est toujours a la limite de la fausse 
note, du «canard», de I’accroc. Et non 
! Les notes sont hachees, impulsives, 
delirantes, mais justes ainsi que le 
rythme. Wakeman reussit meme a 
intercaler son dialogue Birotron, a bon 
escient, et a la vitesse voulue. Finie la 
lymphatomanie dont Rick etait frappe 
depuis bientot 10 ans. Encore un petit 
effort et c’est jure nous n’aurons plus 
la nostalgie de Patrick Moraz. 

Fin du morceau «Release, release» et 
fin de la face... 

Et puis apres cette face bien forgee 
mais sans grande «Recherche» (dans 
le sens sonore), nous attaquons sur 
«Circus of Heaven» oil Wakeman 
developpe enfin des morceaux, des 
sonorites de fete foraine lointaine sur 
lesquelles la voix d’un enfant demande 
«Pourquoi il n’a vu ni clowns, ni ours, 
ni lions dans le cirque celeste. 

Enfin le grand reveil dans «On the silent 
wings of freedom» (condratictoire ?). 
Alan White soutient un jeu de batterie 
si complexe et Chris Squire un 
martellement de basse si agressif que 


la guitare de Howe, bien que travaille 
en harmonie et en sonorite d’une 
maniere fort intelligente, s’en trouve 
attenuee. Nous assistons a une sorte 
de competition entre les membres du 
groupe. Pas au niveau de la puissance 
sonore, mais essentiellement sur la 
force creative de chacun. Et quand on 
connait les musiciens de Yes... 

Yes en arrive a un tel point de maturite 
que le temps n’a plus d’emprise ni 
d’influence sur lui. Yes reste immuable 
a travers les moces, continue son 
chemin sans se repeter ni plagier. 
Howe le sauvage et violent guitariste 
nous comble a I’ecoute de ses 
interventions. Son jeu se complete 
magnifiquement a I’autre soliste du 
Band, Wakeman, calme et solitaire. La 
section rythmique empiete sans cesse 
sur la partie melodique alors que Jon se 
demene seul au milieu de cette maree 
d’equinoxe. Un disque ni miraculeux, 
ni genial, meme si a de nombreux 
endroits, il frise I’exceptionnel. 

La ou Genesis, ELP, Banco semblent 
avoir du mal a trouver un second 
souffle, Yes franchit I’etape sans 
meme la voir. Le temps des albums 
solos fut necessaire (malgre le danger 
qui pointait : Starcastle par exemple) 
au meme titre que la venue du sorcier 
Moraz et le retour en 77 inattendu de 
Wakeman. 

II suffit d’ecouter les traces laissees 
par Patrick surtout dans les instants 
de delire. Car Yes delire, delire tout 
le temps (rappelez-vous Gate of 
delirium). C’est ce qui fait la force et la 
faiblesse du groupe. Car dans toutes 
aventures se trouvent des risques qui 
se transformenten reussite (« Release, 
Circus of Heaven»... ou en echec (...). 

Peu importe I’echec puisque chacun 
jugera de la partie qu’il aime ou celle 
qu’il deteste. 

Mais rester dans I’indifference paraTt 
exclu. 

Un disque intemporel d’un groupe 
legendaire. 

Luc MARIANNI 
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1979.02 - Best n° 127: Critique «Tales From Topographic 
Oceans» 

Tout comme Genesis, Yes ne cessera de se bonifier 
jusqu’en 1973, ou il s’imposa totalement avec ce qui 
restera comme sa somme essentielle, sa quintessence, 
le double album «Tales from topographic oceans». 
Cette suite somptueuse nous montre qu’une fois 
de plus cette nouvelle generation d’anglais aspirait 
avant tout a echafauder de grandes oeuvres qui 
puissent faire la plus sophistiquee des niques aux 
gigantesques pieces-montees classiques. Mais Yes 
avait procede differemment de Genesis. Alors que 
I’archange Gabriel avait surtout travaille dans le 
sens d’une theatralisation, d’un recit, et d’une poesie 
musicale a I’anglaise, Yes s’avera etre le genie de 
I’exasperation des formes et des retrouvailles avec la 
majeste. Comme le groupe etait constitue de virtuoses 
epoustouflants, tels Howe, Squire et Wakeman, des 
gens qui pouvaient tout se permettre, et qu’il etait mu 
en plus par une energie peu ordinaire, Yes se mit a 
triturer, torturer, bouleverser le cadre deja defini de 
la musique anglaise, transformant les themes en de 



dements bouillonnements de notes, brisant sans cesse 
les lignes melodiques a peine esquissees. Les vocaux, 
ordonnes par Jon Anderson, se mirent a couler comme 
les autres lignes instrumentales. La chanson est mise 
a mort, definitivement. D’ou cette impression d’audace 
continue qui se degage des «Tales from topographic 
oceans», de maceration perpetuelle, ou la plus raffinee 
des sophistications se dispute avec un esprit free qui 
malmene tout ce qui voudrait I’enserrer et le retenir. 
De plus, Yes y parvient a trouver dans le champ du 
rock I’equivalent au grandiose d’un genre Opera. Par 
la mise en oeuvre des choeurs, par un jeu demoniaque 
de crescendos et de decrescendos emotionnels, Yes 
y renoue avec une grandeur perdue, avec un sens de 
la pompe denue de pompierisme, remodelant, dans un 
materiau moderne une reelle majeste musicale. D’ou 
ce souffle terrassant qui nous vient de ces quatres 
faces, qui nous donne I’impression d’assister a une 
epopee d’un nouveau genre ou I’emotion a remplace 
Taction. Ces «histoires» etaient vraiment dignes 
d’entrer dans la legende. 


1979.02 - Best n° 127: Critique «Patrick Moraz» 



PATRICK MORAZ 

(Charisma Phonogram 9103 126) 

Avec son precedent album, «Out in the sun», Patrick Moraz, a 
present avec les Moody Blues, nous avait offert un savoureux 
moment de musique sans problemes ni anxietes, une 
musique heureuse qui cabriolait sans souci sur les claviers de 
synthetiseurs, une musique legere au sens que ce terme devrait 
toujours avoir. Alors pourquoi Moraz s’est-til ainsi enfonce dans 
la pompe, les grandes idees, le ceremonieux, comme il le fait 
dans ce nouvel album solo ? A partir d’un concept plus ou 
moins creux traitant du conflit des forces primitives avec celles 
du progres deshumanisant, Moraz est retombe dans les travers 
d’une musique meticuleusement descriptive, mimetique, vieille 
lubie des musiciens qui ne comprennent pas qu’a ainsi dieter 
son ecoute a I’auditeur ils garrottent son imagination et tuent le 
pouvoir d’invitation au reve qui reste un des aspects majeurs de 
la musique, qu’elle soit divertissement ou chose plus serieuse. 
D’ou de pesantes reconstitutions de la jungle originelle, de la 
guerre, le tout avec une pompe qui amidonne definitivement 
cette musique. Ici, I’alliance pourtant si chatoyante des 
synthetiseurs et des percussions bresiliennes, si capiteuse 
dans les precedents albums, demeure sans effet parce que 
coincee dans cette volonte de dire quelque chose avec la 
musique (au lieu de la vivre). Ceux qui jouiront de ce disque ne 
seront pas ceux qui se delecterent d’«Out in the sun». Ceux- 
la seront plus intellectuels, ils gouteront pour elle-meme la 
virtuosite de Moraz, estimeront a sa juste valeur I’emploi des 
claviers electroniques pour composer dans sa vastitude cette 
symphonie de I’ancien et du nouveau monde reunis, ils feront 
une moue dedaigneuse sur le dernier morceau, trop gai et trop 
dansant a leur gout (le seul qui soit pourtant vibrant, un peu 
chaleureux, de ce didactique echafaudage). Moraz a voulu 
faire un album pretentieux, il a reussi, mais e’est la sa seule 
reussite, car Ton s’ennuie ferme au spectacle de ces brillantes 
mais artificielles (artificieuses) reconstitutions musicales. Nous 
adhererons bien sur au voeu de Peter Gabriel en reconnaissant 
a I’artiste le droit de faire ses erreurs, mais nous regretterons 
de devoir attendre un an de plus avant de retrouver un Moraz 
digne de ce nom, si jamais nous le retrouvons... 

Herve PICART. 
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1979.08 - Best n° 133 : Publicite & critique «One Of A Kind» 
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BRUFORD : “ONE OF A KING” 



Un musicien de Rock anglais a la carte de visite impressionnante : 
ex-batteur de Yes, King Crimson, Genesis et UiC. II developpe avec 
son nouveau groupe compose de Allan Holdsworth, Dave Stewart et 
Jeff Berlin, une Venture musicale delicate et aeree. 


Album 2310 660. Cassette 3100 499 


Do 




Le titre de I’album est bien «One of a Kind» et non «One 
of a King», comme pourrait le faire croire cette publicite. 


BRUFORD 
«One of a kind» 

(EG Polydor 2310 660) 

«One of a kind» n’est pas 
le second album solo de Bill 
Bruford, mais le premier d’un vrai 
groupe, forme a la suite du depart 
de UK de sa section jazz, et 
constitue a importance egale par 
Bill Bruford, Dave Stewart, Allan 
Holdsworth et Jeff Berlin. Encore 
un super-groupe. Connaissant 
le premier Bruford, plutot jazzy 
et engonce dans un formalisme 
certain, voire refrigerant, et les 
deux UK, Ton pouvait prevoir que 
cet album serait largement jazzy 
et ferait helas primer la technicite 
sur I’emotion. C’est effectivement 
ce qui est arrive, meme si le 
premier morceau «Hell’s bells», 
signe Stewart/Gowen, est 
particulierement sautillant et 
chatoyant. Le reste est tres jazzy, 
tres introverti, magnifiquement 
mis en place et totalement denue 
de chaleur (il n’y a meme plus de 
vocaux, a la difference du premier 
Bruford ou Annette Peacock 
mettait un zeste de sensualite 
dans I’ensemble). «One of a 


kind» me fait penser a une tres 
belle statue taillee avec doigte 
et audace dans le plus pur des 
marbres blancs. Fomnellement, 
c’est tres reussi, techniquement, 
c’est epoustouflant ; seulement 
le marbre est froid et n’a pas de 
couleurs. Bruford non plus. Ce qui 
etait interessant dans le premier 
UK etait la confrontation entre 
deux blocs, celui des formalistes 
determines Bruford-Holdsworth 
et celui des romantiques 
genereux Wetton-Jobson. Le 
second UK a su se trouver une 
autre fecondite en exacerbant 
romantisme et generosite. Ce 
Bruford nous montre I’autre 
tendance abandonnee a elle- 
meme et cultivant, a I’ecart des 
emotions, son petit jardin de 
fleurs de rhetorique musicale. 
Je dois dire qu’en tant que 
musicien, je place tres haut dans 
mon estime un disque comme 
«One of a kind», qui est vraiment 
d’une facture impressionnante et 
nous montre quatre musiciens 
de premiere grandeur, dont 
aucun n’est a la traTne. Bruford et 
Holdsworth confirment, Stewart 
et Berlin explosent. Mais en 
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tant qu’auditeur, je suis un peu 
frigorifie par cette musique qui, 
certes, deballe avec grand faste 
ses engrenages dores mais 
jamais ne vous fait herisser 
I’echine. Le frisson est tout entier 
cervical avec «One of a kind». On 
aime ou on n’aime pas. C’est le 
genre de disque qui ravit certains 
et laisse d’autres totalement 
indifferents, sans qu’il y ait de 
criteres absolus. Pour ma part, 
j’admire, mais je n’aime pas. Tout 
est dans ce partage. 

Herve PICART. 

1979.09 - Best n° 134 : Critique 
«Rhapsodies» 



RICK WAKEMAN 

(A&M CBS AM LX 68508) 

Vexe, le mec Vinylman a alors eu 
recours a son arme absolue en nous 
flanquant le double album solo de 
Rick Wakeman dans le ratatine- 
decibels. Pensez done, Wakeman, 
dans Yes, c’est pas de la tarte Tatin, 
ga rigole pas, c’est du serieux, priere 
de venir avec noeud papillon et 
mine beate. Malheureusement pour 
ce grand qsdfghjklm de Vinylman, 
Wakeman solo, c’est autre chose. Ce 
pauvre blondinet une fois livre a lui- 
meme sombre dans le ridicule boucle, 
et joue n’importe quoi pourvu que ga 
lui permette de frotiller de la menotte 
sur ses claviers. Un n’importe quoi 
qui sur ce «Rhapsodies» ressemble 
a I’orchestre du cirque Medrano, 
version synthetiseurs et claviers. C’est 
nul, inutile, le genre de pitrerie dont 
Wakeman pourrait quand meme se 
passer, de la clownerie virtuosineuse. 
Pas ga qui fera sauter la planete. 











1980.04 - Best n° 141: Critique 
«Short Stories» 



JON & VANGELIS 

« Short stories » 

(Polydor2442169) 

II fallait bien que cela arrive un jour : 
une collaboration entre Jon Anderson et 
Vangelis Papathanassiou faisait partie de 
ces evidentes fatalites que tout le monde 
guette et qui tardent a venir. Jon et Vangelis 
sont de vieux amis. Quand Rick Wakeman 
quitta Yes, il fut meme question que le Grec 
fou entrat dans Yes. Mais Vangelis ne se 
sentait guere a I’aise dans la musique du 
groupe. Puis ce fut Jon qui vint chanter sur 
le «Heaven and hell» de Vangelis ; un seul 
morceau, mais un grand morceau, et Ton 
comprit que les deux hommes etaient faits 
pour s’entendre. On le comprit tenement que 
lorsque parut «Olias of Sunhillow», I’album 
solo, superbe, d’Anderson, beaucoup de 
gens furent persuades que Vangelis avait 
grandement participe a ce disque, tant la 
similitude d’inspiration et d’atmosphere etait 
flagrante entre le Grec et I’Anglais. Mais 
Vangelis n’avait pas joue sur ce disque. 
II aura fallu attendre 1979 et un nouveau 
creux dans I’activite de Yes pour qu’enfin 
les deux poetes-musiciens se decident a 
conjuguer leurs fois. Le resultat, «Short 
stories», est tout a fait magnifique et 
donne exactement ce que Ton est en droit 
d’attendre d’une pareille rencontre : une 
musique grandiose, prodigieusement elevee, 
des compositions irreprochables, une 
instrumentation fougueuse et cristalline a la 
fois. Les deux amis ont compose ensemble 
la musique de I’album, mais seul Vangelis 
s’affaire aux instruments, evidemment 
hautement synthetiques, Jon se contentant 
de chanter, mais d’une fagon si parfaite que 
rarement on avait ainsi deguste I’originalite 
si splendidement maitrisee de sa voix. II est 
evident que ce disque s’adresse plus aux 
fans de Vangelis qu’a ceux de Yes (s’il s’agit 
de deux clans differents, ce qui n’est pas 
certain), car cet album est tout a fait dans la 
veine d’«Olias», tantot epique, tantot aerien, 
extremement raffine, infiniment melodieux, et 
rarement rock. On y atteint malgre tout une 
plenitude reelle, tant dans la complementarite 
absolue des deux hommes que dans la 
definitive beaute de ces epanchements a la 
fois tres modernes et a jamais romantiques. 
A ranger parmi les bijoux les plus precieux. 

Herve PI CART 


1980.04 - Best n° 141: Publicites «Short Stories» & «Future Memories» 



JON ANDERSON 

AND 

VANGELIS 


•SHORT STORES* 


Une grande amitie 


ALBUM N c 244E 
CASSETTE N* 3tS4136 


poivdor 


rrm 


Htw#\ Him 


(ex YES, presently MOODY BLUES} 


q FUTURE MEMURIES 
- LIVE ON TV 

(KEYBOARDS METAMORPHOSES) 


lp 

m JM 35 . a Siribbllin CAfIREHE 


UNE METAMDdFHOSE CFS CUVFERS. EN PASSANT 
m LES PI AMDS, LES SEQUENCES S, 

LIS SYMTHETISJUHS ET US COMPDTEUiS... 


PRODUCTION ; MORAZ-VIAL 
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1980.10 - Best n° 147: Critique «Drama», «Si» 



Si! 

YES 

«Drama» 

(Atlantic WEAATL 50736) 

Le nouveau Yes est 
certainement le disque de 
I’annee en ce qui concerne 
les prejuges defavorables. 
Personne n’avait digere le 
remplacement d’Anderson 
et de Wakeman par les 
deux guignols plastifies des 
Buggies et tout le monde 
s’attendait a une tranche 
catastrophe. Quand on 
apprit qu’en plus I’album se 
denommait «Drama», le 
tableau etait complet: c’etait 
le drame 100%. Alan White 
avait beau declarer dans 
ses interviews a la presse 
americaine que «Drama» 
etait le meilleur album de 
Yes depuis bien longtemps, 
que Horn et Downes avaient 
apporte quelque chose au 
groupe et que ce dernier 
s’en etait ameliore, Ton 
pouvait etre sceptique. Tres. 
Et puis, voila que j’apprend 


par Wetton que ce Yes n’est 
pas mal du tout, d’apres ce 
que lui en a fait ecouter son 
collegue Squire. Surprise. 
Et puis je regois «Drama», 
j’ecoute. Grosse surprise. 
J’ai fait une bonne boule de 
tous mes prejuges et je les 
ai jetes dans ma poubelle, 
vous pouvez vous preparer 
a en faire tout autant. A 
I’etonnement general, 
«Drama» se revele etre 
un EXCELLENT disque, et 
effectivement meilleur que 
«Tormato» sans I’ombre 
d’un doute. Le retour au 
graphisme de Roger Dean 
pour la pochette est en fait 
une precieuse indication. 
Yes manifeste par la qu’il 
a decide d’en revenir a 
sa grande tradition, et 
des morceaux comme 
le stupefiant «Machine 
Messiah», le rogue «Does 
It Really Happen» ou le 
meteorique «Tempus Fugit», 
trois morceaux d’une trempe 
exceptionnelle, auraient eu 
effectivement leur place sur 
«Fragile» ou «Close To The 
Edge». Mais direz-vous, 
Cela est-il possible sans 
Wakeman et Anderson ? Eh 
oui. D’abord, Geoff Downes 
remplace sans problemes 
Rick Wakeman, puisqu’il 
est, Buggies a I’appui, de 
la meme veine electronico- 
baroque, et aussi habile 
de ses phalanges. Sur 
ce point, Ton n’a pas 
perdu au change. Bon, 
je ne dirais pas la meme 
chose de Trevor Horn : 
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Anderson est irremplagable, 
a mon sens. Mais les Yes 
se sont si bien debrouilles, 
en enchassant sa voix dans 
les choeurs habituels, que 
I’illusion est totale et que sur 
«Machine Messiah)) Ton ne 
sent aucune difference dans 
la matiere vocale avec le 
Yes d’antan. Quand il chante 
seul, comme sur «lnto The 
Lens» ou «Run Through 
The Light», le miracle 
n’opere toutefois plus. Mais 
Horn possede une voix 
interessante par ailleurs 
et apporte effectivement 
d’autres couleurs sans jurer 
neanmoins avec le son 
Yes. D’ailleurs, curieuse 
coincidence, les deux 
morceaux sus-nommes 
sont aussi ceux qui nous 
devoilent un autre Yes, que 
ce soit «Run Through The 
Light» qui a un bon gout 
de Police (oui, vous avez 
bien lu, et c’est loin d’etre 
ridiculement plagiaire), ou 
«lnto The Lens», ou perce 
un rien de Buggies, mais ou 
explose surtout un travail 
sur les rythmes tout a fait 
convaincant. Decrement, 
avec «Drama», Ton va 
en fait de surprise en 
emerveillement, et Ton se 
prend, epilogue inattendu, 
a retrouver un gout tres 
prononce pour ce groupe 
qui a visiblement encore de 
I’energie a revendre et des 
idees musicales a explorer. 

Herve PICART 


1980 - Rock & Folk: Actualites «Sang nouveau» 





Le Madison Square Garden n’est 
ni jardin, ni carre. II s’agit d’un 
stade circulaire, couvert, centre 
en temps normal sur un terrain 
de hockey sur glace. Les quinze 
mille sieges sont aux couleurs de 
la ville : orange et bleu. 

Le jardin carre s’apprete a 
accueillir ce soir la derniere 
grappe de quinze mille pour le 
troisieme concert new-yorkais 
d’un Yes rajeuni. 

Les coulisses de toutes les 
grandes salles de concert se 
ressemblent : beton arme, et 
partout la foule des indesirables. 
La melee est ici histerique. Des 
dizaines de journalistes de tous 
pays esperent une audience 
personnels avec chacun des 
cinq membres de Yes ; soit, pour 
chacun des musiciens, au moins 
une demi-heure de conversation 
par journaliste. Situation absurde 
typique. 

Ms se serrent la main dans le 
couloir etroit des loges. Chris 
Squire est grand et svelte. II a le 
regard clair. Le bassiste le plus 
melodieux de ce cote du rock 
«symphonique» s’apprete a faire 
son sound-check. Chris n’aime 
pas les foules backstage. II fuit. 
A I’autre bout du couloir, des sons 
de guitare renseignent sur la 
presence de Steve Howe. Howe 
adore la musique. Son visage 
a souffert des rugosites rock ‘n’ 
rolliennes. II est ultra-mince et 
parle un langage articule. Ce 
collectionneur de guitares (qui 
vient de terminer un livre sur le 
sujet) compte donner une sorte 
de conference de presse (I’art de 
repondre a cote de la question) 


STEVE HOWE 

Meme des compositions des Buggies 
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improvisee. 

Alan White se promene de long en 
large, saluant tout le monde avant 
un sound-check tres pousse. En 72, 
White a sauve le rythme de Yes qui 
avait bien du mal a se remettre du 
depart de son Bruford adore. White 
est a I’aise dans cet environnement 
caverneux : personne ne semble 
vouloir I’interviewer... 

La loge de Trevor Horn. Tete 
d’insecte, verres grossissants 
enormes qui gonflent des yeux 
rieurs. Un personnage de BD et de 
talent, qui ne semble pas temoigner 
de predilection particuliere pour 
le chant. II aime trop le visuel, les 
couleurs et les sons. Un peu un 
Chris Stein anglais. 

Trevor a perdu sa voix. Sombre 
perspective des interviews et du 
concert. Geoff entre dans la loge, 
casquette sur la tete. II ressemble a 
Phil Collins. II est lent et tout a fait 
sous le choc : la foule et la scene 
prestigieuse du Madison... 

En realite, Yes a monte sa propre 
scene circulaire au milieu de la 
salle. Elle tourne sur elle-meme. Au 
debut, cela distrait et desoriente la 
foule. Meme les musiciens ont des 
difficultes a s’adapter au carrousel 
gratuit. La simplification des decors 
et des costumes colores se traduit 
egalement dans la musique de Yes... 
«Yours Is No Disgrace», «Parallels», 
«Roundabout», «And You And l», 
le superbe «Machine Messiah»... 
et meme des compositions des 
Buggies, dont «You Can Fly From 
Here». Au cours de son solo 
sur «Run Through The Light», 
coordonne par ordinateur, Geoff, 
sensible, demontre qu’il n’est pas 
un nouveau Wakeman Flamboyant. 
Quant a la voix de Trevor, qui ne 
sait toujours pas se tenir sur une 
scene, elle souffre de son manque 
d’exercice et plane moins haut que 
celle d’Anderson. 

Le lendemain, Trevor rencontre 
le new-yorkais d’adoption dans le 
hall de son hotel, le Berkshire. Ms 
decident de marcher... 

« Ce soir, je donne le huitieme concert 
veritable de ma w'e», commente 
Trevor. «Nous avons repete le show 
pendant deux semaines avant de 
nous envoler vers les Etats-Unis. 
Quel rush. Je commence lentement 
a m’habituer. Nous avions !\habitude 
des cameras, mais nous n’avons 
jamais eu I’occasion de chanter 


devant de telles foules; et forcement, 
ma voix en patit un peu...» 

«Votre voix, sur «Drama», fait 
immanquablement penser a celle de 
Jon Anderson...» 

«Vous croyez ? Je ne remarque pas 
la similitudes , repond-il. «Je crois 
que vous avez cette impression a 
cause des harmonies de Steve et 
Chris qui, apres tout, chantaient 
egalement avec Jon. J’ai du 
m’adapter, car je chantais tres peu 
en harmonie avec les Buggies... J’ai 
ecrit presque toutes des paroles de 
«Drama». Je travaille tout autant au 
sein de Yes qu’avec les Buggies, 
cela ne fait pas de doute. Yes ne 
recherchait pas des imitations de 
Jon Anderson ou Rick Wakeman, 
mais un clavieriste-compositeur- 
producteur et un chanteur-parolier- 
compositeur originaux. C’est difficile 
a trouver...» 

«Vous avez decide de rejoindre ce 
groupe tres etabli sur un coup de 
tete, ou fut-ce une decision difficile 
a prendre ?» 

«Franchement», repond I’ex-Buggle, 
«nous en avons discute pendant 
trois semaines. Nous etions des fans 
de Yes depuis une dizaine d’annees, 
et nous connaissions tres bien sa 
musique. Mais j’avais tres peur des 
masses, du public. Je craignais 


surtout de me retrouver bloque 
dans une situation ou je n’aurais 
pas de controle... Heureusement, 
j’en ai. Nous avons discute le choix 
de toutes les chansons que nous 
avons incluses dans I’album. Chris, 
Steve et Alan nous ont egalement 
laisse choisir les chansons que nous 
interpretons sur scene. Un «vieux» 
groupe avec deux personnages a 
/’image plus moderne... cela n’a 
jamais ete tente. Ils sont un peu plus 
ages, mais le melange, se fait tres 
bien.» 

«Les Buggies sont-ils morts ?» 

«Non, pas vraiment. Ils continuent 
a exister independamment de Yes. 
Les Buggies ont une obligation 
contractuelle : il faut qu’on sorte cinq 
albums en tout /» 

Geoff les attend sur Herald Square. 
Ils remontent vers I’hotel... 

«Les Buggies continuent. C’est 
certain», confirme Geoff. «Chaque 
fois que nous aurons du temps libre, 
Trevor et moi, nous enregistrerons. 
Les Buggies, c’est notre concept. 
Nous sommes libres de continuer 
ce projet, mais il est clair que 
/’important, c’est Yes. Les Buggies 
etaient une simulation de groupe 
pop. Un groupe plastique, une 
parodie de lui-meme. Meme le nom 
est enfantin. Nous avons garde 
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notre identite secrete a cause de 
cela. Nous avons cree les Buggies 
sans vraiment nous identifier a ce 
genre de musique. C’etait surtout 
une creation de studio.» 

«Si vous ne vous identifiez pas a 
la «pop», que ressentez-vous en 
vous ?» 

«Plutot un genre de rock 
symphonique. Je me suis toujours 
considere comme un clavieriste 
de rock symphonique. C’est, entre 
autres, pour cette raison que je me 
suis presque immediatement senti a 
ma place au sein de Yes. Ce n’est 
pas le retournement de veste que 
les gens s’imaginent. Nous voulions 
tourner ; satisfaire I’autre cote du 
musicien en nous. C’etait impossible 
avec les Buggies. De plus, nous 
cherchions une nouvelle direction 
musicale... et Yes a croise notre voie. 
Nous connaissions tres bien toutes 
ses compositions, et comme il est 
plus facile de copier que de creer, 
radaptation s’est faite rap id erne nt. 
II est extremement difficile de jouer 
devant une foule trois soirs de suite 
id, au Madison Square Garden, 
par exemple : il faut supporter et 
maintenir I’intensite du debut a la 
fin du concert. C’est nouveau pour 


nous. C’est dur du point de vue 
energie et concentration. L’album 
aussi a ete bien plus difficile a 
realiser. Au cours des repetitions a 
Londres, nous avons tous compose 
ensemble, idee par idee. Cela nous 
a pris trois semaines. Ensuite, 
nous avons mis six mois, sept jours 
sur sept, a enregistrer «Drama». 
Yes avait en fait deja commence 
I’enregistrement du successeur de 
«Tormato» en septembre de I’an nee 
passee. Cela n’a pas marche, et 
ils ont annule toutes les bandes 
en decembre. Jon et Rick leur 
ont explique qu’ils n’etaient plus 
interesses par la formule. Yes aurait 
pu se contenter d’enregistrer des 
disques ; cependant, la majorite du 
groupe voulait continuer a donner 
des concerts, tandis que Jon et 
Rick voulaient realiser des disques 
en solitaires. Jon Anderson a 
rejoint Vangelis, et Rick Wakeman 
a rejoint ses difficultes financiers. 
Yes en etait arrive a un point ou les 
musiciens ne communiquaient plus. 
Pour Chris, Steve et Alan, il est par 
consequent tres rafraichissant de se 
retrouver dans une situation ou la 
communication est bonne. Steve n’a 
pas inclus de composition solitaire sur 
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I’album, c’est a mon avis une preuve 
de I’entente et du nouvel equilibre 
du groupe. Yes est un de ces grands 
groupes qui ne sombreront jamais 
dans I’oubli. Nous avons collabore 
aux arrangements, a la production, 
au mixage. Par le passe, Trevor 
et moi avons toujours produit et 
mixe ensemble. Nous avons meme 
cree un precedent : 100 % de nos 
productions et co-productions ont 
atterri dans les charts. Nous avons 
toujours ecrit des chansons pour 
la radio, nous avons une methode 
de travial commerciale. Cet aspect 
plus commercial influence Yes, 
aucun doute ; mais il reste toujours 
I’identite du groupe, ce que Steve 
appelle les «Yessismes» ; ces 
guitares et cette section rythmique 
incomparables. Nous prolongeons 
un peu /’image moderne de «Plastic 
Age» au sein de Yes... Le tout forme 
une combinaison prometteuse, je 
crois...» 

Steve Howe confirme cette vue 
plus moderniste de Yes : «“Drama” 
nous a ramenes sur la bonne voies, 
Geoff et Trevor nous ont insuffle ce 
sens naif que nous avions perdu 
en tant que groupe. Le prochain 
LP devait etre une prolongation de 
«Fragile». J’aimerais que Yes sorte 
un disque tres futuriste. Pour cela, il 
faut des chansons excellentes, une 
interpretation musicalement parfaite, 
une production parcimonieuse 
proche de «Plastic Age», des 
vocaux un peu plus clairs et une 
dynamique plus contenue. Nous 
sommes parvenus a realiser tout 
cela a 80% sur «Drama». Yes creera 
de la musique pleine de vitalite, et 
si cela exige un format de chanson 
limitees a trois minutes, nous nous y 
conformerons.» 

Trevor et Geoff ont influence Yes 
bien plus que n’importe lequel des 
«nouveaux» musiciens precedents. 
C’est rare et heureux. Cela n’a 
pourtant pas empeche bon nombre 
de fans bizarres, non avertis des 
departs de Jon et Rick, de reclaimer 
le remboursement de leurs tickets. 
Comme le Madison Square Garden 
etait rempli chaque soir, il est plus 
que problable que les Buggies ont 
apporte leurs propres fans a Yes. 
Quand tombent les oeilleres... - Et 
I’inverse se verifiera. Quand tombent 
les oeilleres... 


Dali DE CLAIR. 
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1980.10 - Rock & Folk n° 165: Critique «Drama», «Video killed the Yes stars ?» 


Video Killed The 
Yes Stars ? 

Les fans de Yes sont pries 
de s’assoir avant de lire les 
lignes qui suivent, car ils vont 
prendre un sacre coup au coeur. 
Non, le groupe ne s’est pas 
dissous. Mais c’eut peut-etre ete 
preferable. Suite aux disaccords 
apparus lors des orageuses 
seances d’enregistrement qui 
se deroulerent a Paris au studio 
Marcadet, Jon Anderson et Rick 
Wakeman ont quitte Yes. Et ils 
sont remplaces, accrochez-vous, 
par les... Buggies. Ceci n’est, 
helas, pas un gag. Trevor Horn 
et Geoff Downes, heureux peres 
par adoption de «Video killed the 
radio star», sont bel et bien inclus 
dans Yes et seront presents sur 
le prochain album prevu pour le 
debut de I’automne, juste avant 
une tournee mondiale qui passera 
probablement par la France en 
octobre-novembre. Chris Squire a 
declare pour sa defense : «Nous 
sommes un groupe revitalise, 
en plein regeneration, travaillant 
beaucoup plus ensemble comme 
un groupe fort et unifie. Nous 
jouont d’une fagon plus positive et 
plus energique que jamais et nous 
sentons qu’il est temps maintenant 
de reinventer le concept Yes». A 
quand Tom Jones dans les Rolling 
Stones, tant que Ton y est, chapitre 
accouplements absurdes ? 


YES 

DRAMA 

Atlantic ATL 50736 (dist. WEA) 

Depuis le retour de Rick Wakeman et le 
replatrage apres la longue serie d’albums- 
solo inegaux, depuis «Going For The One» 
qui se voulait Inauguration d’une nouvelle 
epoque, une reprise en main, un recentrage 
comme c’est la mode en politique, Yes, en 
fait, errait. La grande Affirmation n’etait plus 
qu’une valse-hesitation entre des tendances 
qui, bien qu’encore relativement integrees, se 
revelaient de plus en plus conflictuelles. Loin 
de moi I’idee de pretendre que «Going For 
The One» et «Tormato» aient ete de mauvais 
albums -j’ai d’ailleurs ecrit le contraire- mais 
chaque evenement de I’histoire permettant 
dans une certaine mesure d’eclairer I’analyse 
de ceux qui I’ont precede et peut-etre 
prepare, il faut bien reconnattre que ni I’un 
ni I’autre n’avait la formidable coherence de 
«Close To The Edge», la violence ramasse 


de «Relayer», la demesure des «Tales From 
Topographic Oceans», I’attrait sophistique 
de «Fragile» voire de «The Yes Album», 
toutes qualites qui, poussees a ce degre 
d’accomplissement, faisaient de chacun de 
ces disques un chef-d’oeuvre, et que Ton ne 
retrouvait que sporadiquement eparpillee 
dans la production plus recente ; ces deux 
derniers albums qui precisement revelaient le 
malaise d’apres «Relayer» (a propos duquel 
je me souviens avoir ecrit qu’il plagait Yes 
devant la necessity d’un depassement aussi 
indispensable qu’inconcevable ; I’alternative 
etant la plongee dans I’inconnu ou la 
regression dans la redite). La contradiction 
comme principe dynamique ne pouvait alors 
que faire eclater le probleme un jour ou 
I’autre. 

Anderson a done quitte Yes, officiellement 
pour poursuivre une carriere solitaire ; 
mais il y a quelques annees deja, «Olias Of 
Sunhillow» avait marque le hiatus, recemment 
confirme par I’album avec Papathanassiou, 
entre I’esthetique d’Anderson et celle du reste 
du groupe, limite bien sur a ses veritables 
createurs (precision qui n’a rien de pejoratif 
a regard de Wakeman, qui a donne avec 
Yes le meilleur d’un talent qu’il gache par 
ailleurs a vouloir passer pour un veritable 
compositeur, ni de White d’ailleurs qui semble 
pleinement satisfait, lui, de n’etre qu’un des 
plus formidables batteurs de I’ecole anglaise, 
I’egal d’un Dunbar, d’un Palmer ou d’un 
Bruford, au service d’une musique qui fut des 
plus originales). 

Wakeman a profite du coup pour repartir 
vers ses effluves pianistiques et virtuoses. 
Squire et Howe restent seuls mattres a bord. 
«Seuls», c’est certain, «mattres» ga Test 
moins, car du seul point de vue extra-musical 
des gros sous, les nouveaux venus semblent 
avoir obtenu ce qu’il convient d’appeler 
un bon «deal». En effet, ils sont credites 
comme co-auteurs-compositeurs-arrangeurs- 
producteurs. Et ga, tout le monde le sait dans 
le show-business, ga n’existe pas. On peut se 
mettre a vingt-cing pour arranger un disque, a 
douze pour le produire mais pas a cinq pour 
I’ecrire ; d’autant que White au cours de toute 
sa carriere dans Yes n’a pas signe trois titres 
et que TOUS les morceaux de «Drama» sont 
des Yessongs dans la plus pure acception du 
terme : des chansons-Yes qui portent la griffe 
de Squire et a un moindre degre de Howe, et 
qui toutes eussent pu appartenir a «The Yes 
Album» ou a «Fragile», I’apogee du genre. 
C’est meme la la veritable nouveaute si 
je puis dire, la personnalite de «Drama». 
Trevor Horn chante comme Anderson, un 
peu comme Collins evoque Gabriel et avec 
moins de reussite, car, plus encore que celle 
de Gabriel, la voix d’Anderson est inimitable, 
sa tessiture et son espece de flottement dans 
I’aigu, uniques. Ce qui fait I’apparentement, 
comme chez Genesis, c’est la qualite meme, 
le style, la polarite des compositions qui 
induisent par elles seules les modes de 
leurs interpretations. Trevor Horn ne fait que 
se plier a leurs intonations avec 6 combien 
moins de grace que son predecesseur. Guant 
a Geoff Downes I’autre ex-Buggles, sa tache 
etait moins impossible, il s’en acquitte avec 
une competence certaine mais avec moins 
d’ubiquite, de profusion et de subtilite que 



Wakeman, moins de fougue qu’autrefois 
Moraz. C’est lui qui, plus que tout autre, fait 
formellement glisser de nouveau Yes vers 
I’esthetique «pop» des premiers albums. 

La ou Wakeman sophistiquait au maximum 
I’harmonisation, Downes accentue I’aspect 
melodique des morceaux ; plus de simplicity, 
done plus d’immediatete, ajouter a cela un 
usage souvent judicieux et toujours originial 
(c’est une rarete) du vovocer. Mais de cette 
regression aux temps de «Fragile» et de 
«The Yes Album» dont il est a I’evidence 
et si fondamentalement I’instigateur, c’est 
Chris Squire qui tire la vedette. Pas loin 
de devenir le principal soliste du groupe, il 
refait la demonstration qu’il demeure I’un 
des bassistes les plus captivants et les 
plus originaux du rock toutes categories 
confondues. «Drama» est un festival de 
ronflements rapeux, de bourdonnements 
rauques et hargneux, ou le sentiment de 
maitrise instrumentale semble ne plus venir 
du haut du spectre mais des abysses. 

En fait, des deux, car Howe a gagne en 
concision ce qui le rend plus incisif que 
jamais, c’est Squire que la production sert le 
mieux. Au plan des compositions on pourrait 
affirmer la aussi que Squire est devenu LE 
pourvoyeur de themes et d’arrangements 
si la question des «credits» evoquee plus 
haut ne venait pas brouiller les cartes. L’intro 
de «lnto The Lens», sa structure meme, 
portent la marque du «poisson», tout comme 
la rythmique de «Tempus Fugit» avec sa 
partie de basse proprement ahurissante. 
Si «Machine Messiah», est le morceau de 
bravoure de Steve Howe, c’est encore la 
patte de Squire que Ton retrouve sur «Does 
II Really Happen ?» qu’il scelle d’ailleurs d’un 
solo. Restent les paroles, dont Anderson etait 
de tout temps le principal pourvoyeur: meme 
s’ils etaient generalement abscons, par 
leur mystere meme, les mots d’Anderson 
tenaient mieux que : «Dans la Lentille» 
(«ln The Lens») ou Trevor Horn s’ecrie : 
«Je suis une camera, camera, camera.» 
Ce qui n’est ni le pied, ni le flash ! Le reste 
demeurant plus pretentionx que poetique 
et debouchant cependant sur une sorte de 
manifeste elliptique : «Une reponse a toutes 
les reponses-Yes/Si j’attends une reponse/ 
Le silence sera-t-il ronpu/Attendons-nous 
une reponse/La laissons-nous tue.» Yes Yes 
Yes... exegetes, a vos cassettes ! 

JEAN-MARC BAILLEUX. 
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1980.10 - Rock & Folk n° 165 (suppose) : Critique «Song of Seven» 


JON 

ANDERSON 

SONG OF SEVEN 
Atlantic 50756 (dist. WEA) 

John Anderson ne pretend pas 
vraiment etre un (deja plus 
tres) jeune homme moderne, et 
pourtant sa demarche depuis qu’il 
a quitte Yes pourrait bien avoir 
quelque analogie avec celle d’un 
Peter Gabriel (qui a su se faire 
adopter des nouvelles vagues qui 
jusqu’alors crachaient sur le groupe 
qu’il animait). Anderson n’en est 
pas encore la, mais ce second 
album solo (le premier de sa 
carriere hors de Yes, sans compter 
une collaboration avec Vangelis 
oil il n’etait reponsable que des 
textes) represente un recentrage 
et une ouverture de l’«Yesthetique» 
telle qu’elle se manifestait avant 
son depart. De ce point de vue,et 
apres «Drama», on se rend compte 
de I’influence du chanteur sur le 
groupe, au point qu’elle persiste 
tres sensiblement apres son depart. 
Est-ce en fait une influence, ou bien 
plutot une convergence d’idees 
entre Chris Squire et Jon Anderson ? 
Les deux, certainement. 

«Olias Of Sunhillow» n’avait de 
commun avec les Yessongs que 
la voix d’Anderson et nepermettait 
done pas de se faire une idee du 
role que pouvait tenir le chanteur 
dans le groupe. A I’inverse, «Song 
Of Seven» le met en evidence. 
De ce fait parmi tout autre, il est a 
rapprocherde «Fish Out Of Water», 
le superbe album de Squire ; 
jusqu’aux pochettes sur fond de 
vitraux qui en sont similaires. 
Squire y confirmait bien qu’il etait 
le pourvoyeur de melodies de Yes 
en meme temps que celui dont 
les idees orchestrales etaient les 
plus originales. On eut dit qu’il 
partait de themes fort simples qu’il 
sophistiquait a plaisir, les distordant 
et les maquillant pour les forcerdans 
le moule ouvrage de I’Yesthetique. 
Anderson, avec le meme materiel, 
semble faire la demarche inverse : 
partant de quelque dix annees 


de la frequentation du groupe qui 
a su pousser les arrangements 
rock au sommet de la precision 
et de la complexity, sans rien 
renier de ce bagage il parvient a 
en tirer de belles chansons toutes 
simples. Qa et la on retrouve cette 
elocution hachee que lui imposait 
I’infernal decoupage des breaks, 
la segmentation extreme de la 
construction des Yessongs, mais 
ce sont des survivances qu’il 
semble avoir concentrees sur le 
premier morceau («For You For 
Me») pour mieux les exorciser, 
pour immediatement passer a des 
tubes potentiels (ce que les medias 
ont toujours refuse a Yes - tout 
comme au premier Genesis - et que 
Anderson comme Gabriel avant lui 
saura imposer). Cette demarche 
entreprise avec le sax de Dick 
Morrisay va culminer avec «Don’t 
Forget» et «Heart Of The Matter», 
ou en plus de Ronnie Leahy 
(claviste de toutes les seances), 
on ne trouve rien moins qu’une 
rythmique de reve -Simon Philips et 
Jack Bruce, et un revenant, Clem 
Clemson,quifutlemeilleurguitariste 
de feu Colosseum, et Morrisay de 
nouveau. Fait incroyable pour les 
vieux fans de Yes, cette musique se 
chante, elle se siffle, elle se danse, 
on peut la rythmer sur le bord de la 
table sans craindre de passer pour 
un epiloptique. «Hear lt», la simili- 
ballade qui clot la face, ne depareille 
pas ; ni celle qui ouvre la seconde, 
«Everybody Loves You», une ode a 
I’epouse qui evoque I’atmosphere 
de I’ultime et deja lointain CSN 
(sans Y) dans I’usage des choeurs ; 
instrumentalement, e’est du 
concentre homogene de Yes ou 
les angles auraient ete arrondis. 
«Take Your Time» avec I’orchestre 
d’harmonie synthetisee par Leahy 
et la melodie jouee par John Giblin 
(Brand X) a la basse est I’objet le 
plus immediat de I’album, delicat et 
cool sans jamais comme nul part 
ailleurs verser dans la mievrerie, 
et amorce une lente et sereine 
descente apres I’energetique 
premiere face vers la fin de I’album. 
«Days» est encore plus bucolique 
avec son final a la harpe en 
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solo, I’instrument de presilection 
d’Anderson depuis «Olias...». Le 
long dernier morceau m’apparaTt 
comme un tribut a Chris Squire en 
meme temps que la synthese de 
toutes les directions dans lesquelles 
Anderson a travaille, de toutes ses 
preoccupations. Autour du chiffre 7 
auquel Squire a consacre I’etonnant 
«Lucky Seven», Anderson 
cree un morceau aux paroles a 
I’esoterismen de «Relayer» ou 
sont tour a tour mis a I’epreuve 
des mises en son a la Vangelis, 
d’imperiaux chorus de guitare de 
Clemson dans une construction 
dramatique parfaite. Les harmonies 
vocales sont eblouissantes, le 
cheminement cristallin encore 
renforce par I’inoculation sournoise 
d’un rythme a sept temps, 
naturellement. Tout cela e’etait 
pour le detail, mais ce qui frappe a 
I’ecoute globale de I’album plus que 
la pregnance de certains themes, 
plus que la puissance du souffle, la 
dexterite des arrangements et d’une 
production ou pas un son n’est 
laisse a part, ou les instruments 
dialoguent constamment avec 
eux-memes et ensemble en un 
stupefiant (autant qu’il est discret) 
contrepoint, e’est I’energie, la 
force positive de I’inspiration et de 
I’interpretation, la determination 
qu'il a fallu a un artiste de cette 
trempe en pleine possession de 
ses moyens pour s’arracher a un 
groupe, une entreprise dont il etait 
le virtuel leader, et se consacrer a... 
sa famille. Le monde change, le 
«rock» aussi. 


JEAN-MARC BAILLEUX. 
















1980 - Best: Critique «Yesshows», «No» 



No 

Yes serait cette fois bel et bien 
dissout. La collaboration avec les 
Buggies, pourtantfructueusesi Ton 
en juge par «Drama», a finalement 
rendu I’ame et le groupe entier 
s’est separe. Est-ce une discorde 
provisoire ou definitive, on ne le 
sait pas encore. Steve Howe a 
toutefois ete le premier a ne plus 
se poser de question en mettant 
en chantier un nouvel album solo 
pour lequel John Wetton, entre 
deux seances d’Atoll, tiendra la 
basse. 


YES 

YESSHOWS 

(Atlantic WEAATL 60142) 

Ne vous trompez pas de Yes quand 
vous vous precipiterez sur ce nouveau 
double live du quintet anglais. II ne 
s’agit pas en effet ici du temoignage 
des recents periples musicaux du 
nouveau Yes (avec le Buggies), 
spectacle qu’il nous sera peut-etre 
donne de voir, esperons-le, mais bien 
de quatre faces nous replongeant 
dans les performances virevoltantes 
des formations precedentes. En effet, 
ce «Yesshows» est I’exhumation fort 
precieuse de magnifiques bandes 
live realisees avant la revolution de 
«Drama» et done mises en sommeil 
par cette peripetie inattendue mais 
fastueuse. Ces bandes sortent 
aujourd’hui et elles sont d’autant 
plus promises a la devotion des 
inconditionnels de Yes qu’elles 


nous proposent ce dont nous fumes 
toujours prives : Yes en concert avec 
Patrick Moraz. En effet, parmi tous ces 
enregistrements live realises entre 
1976 et 1978, on trouve une version 
du «Gates of Delirium» de «Relayer» 
(album injustement oublie dans la 
discographie de Yes, sans doute I’un 
des plus echeveles que le groupe 
produisit), ainsi que 29 minutes de 
«Ritual» ou le suisse endiable sevit. 
Et ces morceaux n’ont pas seulement 
un interet historique, croyez-moi. 
Quant aux autres, Wakeman occupe 
sa place avec la luxuriance baroque 
qu’on lui connait. Mais les morceaux 
oil s’active le blondinet virtuose ne 
sont pas, excellente idee, des grands 
standards de Yes, mais des matieres 
plus vierges de live, comme le vieux 
«Time and a word» ou des extraits 
des albums recents du retour de 
Wakeman, «Going for the one» et 
«Tormato» («Parallels», «Going for 
the one», «Don’t kill the whale» et 
«Wonderousstories» etant ainsi livres 
a la gourmandise des fans qui etaient 
sans doute frustres de n’avoir pas de 
souvenir live du repertoire recents). 
Si «Yesshows» est evidemment un 
album d’adieu, un peu nostalgique, 
a la grande formation de Yes (la 
melancolie se greffant surtout sur la 
personne d’Anderson qui a vraiment 
laisse un vide, meme si les nouveaux 
morceaux de Yes sont extraordinaires 
sans lui), s’il est aussi un album 
pour fans puisque n’etant pas du 
present, je pense qu’il est surtout une 
formidable illustration de la possibility 
de voir «l’action devenir la sceur du 
reve), tant tout y est exalte mais 
poetique, dynamique mais onirique, 
bouillonnant mais sophistique. Une 
grande belle chose. 

Herve PICART 
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1980 - Rock & Folk : Critique 
«Yesshows» 

Finalement, il etait temps que Yes 
disparaisse dans sa forme initiale ; 
ce disque restera le temoin du stade 
supreme de sa degradation ; moment 
ou les formidables qualites d’un groupe 
peuvent devenir poncifs ; moment ou ce 
qui le deliait des contraintes du commun 
ne sert plus qu’a le figer dans le pastiche 
de lui-meme, I’auto-indulgence de la 
demonstration. 

«Yesshows» est un objet inutile comme 
notre societe en produit par predilections. 
Inutile parce que mediocre, parce 
que reproduisant en deficit ce qui a 
ete autrefois des chefs-d’oeuvre, ou 
reprenant sans genie ce qui n’en sera 
jamais. Mixe par Squire, «Yesshows» 
fait de Yes le backing-group de celui- 
ci et evacue par la meme la densite 
et I’intensite, I’incroyable finesse et la 
precision du son qui faisaient de Yes 
un explorateur de I’inoui. Ainsi disparaTt 
I’essentiel de la demesure qui agissait 
«The Gates Of Deliriurm, pourtant I’un 
des meilleurs moments de I’album. Les 
trois titres de «Going For The One» sont 
OK, mais qu’on est loin des extases de 
«Yessongs» ou la majority des titres 
transcendaient leurs originaux. Et puis 
la basse, superbe cedes, de Squire est 
par trop envahissante. Seule la guitare 
de Howe parvient a lui faire la pige, et 
e’est une redecouverte que celle de la 
maTtrise et de I’invention qu’elle deploie. 
«Don’t Kill The Whale» (de «Tormato») 
est de la meme veine. Le principal 
interet de I’album, peut-etre le seul, e’est 
de permettre, a chaud, de comparer 
Wakeman et Moraz qui se partagent 
a parts egales les quatre faces de 
I’album. Et la, il faut bien reconnaTtre 
que si Wakeman est le plus discutable 
dans ses errances solitaires, il est et 
demeurera toujours LE claviste de Yes ; 
omnipresent (meme si scandaleusement 
desservi par la production), delicat, 
riche et toujours parfaitement a propos. 
En regard de ce flamboiement, Moraz 
paraTt sec et abrupt. 

Cette carence de Moraz n’est pas 
etrangere a I’echec total de «Ritual», un 
pot-pourri des «Tales From Topographic 
Oceans», mais elle n’en est pas la seule 
cause. Le morceau de pres d’une demi- 
heure est un sabotage scandaleux ou 
les sublimes «Tales...» ne se retrouvent 
qu’a peine (au sens propre), defigures, 
fragmentes, apesantis. Incroyable 
echec d’un groupe qui nous avait 
pourtant habitue au tact et a la rigueur. 
Piteuse sortie aussi pour Jon Anderson, 
qui semble ici au bout du rouleau. Peut- 
etre avait-il deja quitte Yes ? Dommage. 

Jean-Marc BAILLEUX. 











Tous les articles ont ete reconstitues a I’instar de leur mise en page originale. 
Cependant, I’equilibre visuel et certaines contraintes techniques ont impose quelques modifications. 
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